
 

 

RAI LE MOSTRE IMPOSSIBILI 

 

Hiroshige e Van Gogh a confronto 
In occasione della mostra Hiroshige. Il maestro della natura, per volontà del Presidente della 
Fondazione Roma, Prof. Avv. Emmanuele Francesco Maria Emanuele, la Rai ha reso possibile un 
confronto ravvicinato tra Hiroshige e van Gogh, che si ispirò profondamente alla tecnica e alle 
tematiche del maestro giapponese e riprodusse in modo fedele alcune delle sue opere in quadri 
famosissimi. 
Si possono dunque ammirare in mostra tre riproduzioni di capolavori di Vincent van Gogh, Ponte 
sotto la pioggia, Il giardino dei susini a Kameido e Piccolo pero in fiore, ispirati direttamente ai quadri 
di Hiroshige, i primi due presenti in rassegna. Opere conservate al Van Gogh Museum di Amsterdam 
e impossibili da trasportare a causa delle delicate condizioni conservative. 
Le opere sono state riprodotte al vero e in altissima risoluzione dalla Rai, secondo una speciale 
tecnica di elaborazione digitale che rende visibili i colori e i particolari dell'originale nei minimi 
dettagli. Le riproduzioni, che consentono di vedere eccezionalmente a confronto i capolavori dei due 
maestri, fanno parte del progetto “Le mostre impossibili”, ideato da Renato Parascandolo, e che 
consentono così di vedere eccezionalmente a confronto i capolavori dei due maestri. 
 

Le mostre impossibili 

L’idea di allestire un insieme di “mostre impossibili” nasce da un’attenta riflessione sulla crisi 
strutturale che investe i musei di tutto il mondo e dalla considerazione che, nell’epoca della 
riproducibilità digitale dell’opera d’arte, la riproduzione dev’essere tutelata e valorizzata quanto 
l’originale, non solo per motivi economici ma, prima di tutto, perché una diffusione veramente 
capillare e di massa delle opere d’arte può essere garantita soltanto dalle riproduzioni: un’istanza di 
democrazia culturale che ha in Walter Benjamin e André Malraux i suoi precursori. L’idea nasce, 
inoltre, dalla banale constatazione che con il passare del tempo è sempre più diffuso il rifiuto dei 
direttori dei musei, pubblici e privati, di cedere ad altri musei, sebbene temporaneamente, le loro 
opere, anche per i costi sempre più proibitivi delle assicurazioni. 
Le mostre “impossibili” sono tali nel senso che finora, per esempio, un affresco poteva essere 
percepito come tale (con la sua “aura”) e ammirato soltanto sul posto. Ora invece, impiegando 
tecniche digitali d’avanguardia e collocando virtualmente lo spettatore di fronte all’opera d’arte 
originale, riprodotta in scala reale, questo limite può dirsi superato. 
Le mostre sono “impossibili” perché dilatano lo spazio espositivo del museo convenzionale: vi si 
raccoglie l’opera completa di un artista, ma sono anche modulari, perciò i loro materiali possono 
essere ordinati secondo gli autori, le epoche, le scuole d’arte, i temi rappresentati ecc. È così 
possibile, per esempio, allestire mostre tematiche e raccogliere tutte le opere di un artista sparse nel 
territorio.  
La struttura del museo può essere facilmente smontata e ricostituita in forme diverse e in città 
differenti. In altre parole, il museo può essere “clonato” e disseminato nelle principali città del mondo: 
una testimonianza della ricchezza artistica e spirituale dell’Italia: un trailer che invita a visitare i 
capolavori del nostro paese. 
La prima “mostra impossibile” è stata dedicata al Caravaggio. Presentata a Napoli (a Castel 
Sant’Elmo) nella primavera del 2003 (circa 35.000 visitatori in quaranta giorni e un’imponente eco di 
stampa), l’esposizione comprendeva 68 dipinti in formato reale, compresa “La decollazione del 
Battista”, un quadro di circa 6m x 3m, conservato a Malta. Successivamente la mostra è stata 
allestita a Salerno, Roma (Castel S. Angelo, 145.000 visitatori), Malta, 40.000 visitatori), Porto Ercole, 
Chicago (Museo d’arte della Loyola University), Santa Cruz in California, ecc. Le mostre impossibili di 
Raffaello e di Leonardo sono state esposte in varie città: tra queste Napoli, Vinci, ecc. 
 

 

 

 

 

 



 

 

GLI STORICI DELL’ARTE SULLE MOSTRE IMPOSSIBILI 

 

Salvatore Settis 

A me piacciono le copie. Mi piacciono perché 
diffondono la conoscenza delle opere d’arte. 
Qualche volta servono per sostituirle. Servono 
anche a salvare alcuni monumenti importanti 
dall’aggressione degli agenti inquinanti. 
Pensiamo alla Porta del Paradiso del Battistero 
di Firenze, trasportata in un museo e sostituita 
in loco da una copia. In questo caso la copia 
salva l’originale. In Giappone si conservano – 
nell’isola di Shikoku – moltissime copie di arte 
occidentale, per la maggior parte italiana. Per i 
giapponesi, che vivono così lontano dai luoghi 
dove si trovano gli originali, una visita all’isola 
costituisce un’occasione straordinaria di 
conoscenza. Fra i 200.000 visitatori che ogni 
anno visitano quel museo, non c’è dubbio che 
molti vorranno poi vedere gli originali. La copia 
vale in quanto rimanda all’originale, non per sé. 
 

Ferdinando Bologna 

Le “Mostre impossibili” consentono una più 
approfondita conoscenza delle opere ed un 
accostamento, per confronto, di opere che sono 
normalmente lontanissime fra di loro. 
Soprattutto, questa nuova generazione di 
riproduzioni d’arte, ad altissima definizione e a 
grandezza naturale, consente un approccio agli 
originali che gli originali stessi, nelle condizioni 
in cui normalmente si trovano, sia nei musei sia 
nelle sedi proprie, non consentono. Anche per 
questo considero geniale il progetto delle 
“mostre impossibili” ideato e sviluppato, con 
perseveranza e rigore, da Renato 
Parascandolo. 
 

Claudio Strinati 

Numerosi sono gli studiosi e gli appassionati di 
musica che conoscono certe composizioni ed 
esecuzioni quasi esclusivamente attraverso la 
riproduzione discografica. La riproduzione di 
un’opera pittorica – purché di qualità, sia 
nell’esecuzione, sia nella rappresentazione – 
presenta qualche analogia con la riproduzione 
musicale. Il che non vuol dire che la 
riproduzione è equivalente all’originale: 
cionondimeno un’ottima riproduzione di 
un’opera d’arte può dare una serie di cognizioni, 
stimoli e intuizioni molto importanti ed 
interessanti. Di qui il mio apprezzamento per il 
progetto delle “Mostre impossibili”. 

Nicola Spinosa 

A Castel Sant’Elmo, a Napoli, è stata allestita – 
nel 2003 – la prima “mostra impossibile”, quella 
del Caravaggio. Quando mi è stato proposto 
dalla Rai di ospitare la mostra, avendo 
constatato la straordinaria qualità delle 
riproduzioni, ho accolto la richiesta con grande 
favore. Mi entusiasmava, soprattutto, l’idea di 
poter vedere, contemporaneamente e nello 
stesso luogo, l’intera opera del Caravaggio. 
Abbiamo così una chiave di lettura sintetica, ma 
anche analitica, grazie alla scala delle 
riproduzioni realizzate in grandezza naturale e 
alla loro qualità. Oggi è il momento di 
Caravaggio, speriamo però che vi siano altre 
iniziative del genere in futuro, che in ultima 
analisi non possono non giovare a una più 
corretta e adeguata conservazione del nostro 
patrimonio artistico. 
 

Denis Mahon 

Normalmente non è possibile raccogliere tutti 
gli originali di un singolo artista in un’unica 
esposizione: pensiamo alla Morte della Vergine 
al Louvre, che non si sposta mai dal suo 
museo. Questa impossibilità viene rimossa, per 
così dire, dalle mostre che, per antifrasi, 
prendono il nome di “impossibili”. Una 
caratteristica assolutamente degna di nota è 
che le riproduzioni sono tutte rigorosamente in 
scala naturale. Questa riproduzione della 
Decollazione di san Giovanni Battista è 
assolutamente fedele alla tela originale, di 
grandi dimensioni, conservata nella cattedrale 
di Malta. Le possibilità aperte dalle “mostre 
impossibili” sono meravigliose. 
 

Maurizio Calvesi 

L’effetto delle riproduzioni di questa “mostra 
impossibile” è di straordinaria drammaticità. Per 
esempio, fa quasi rabbrividire il corpo del San 
Giovanni caduto a terra, mentre dal collo 
sgorga il sangue nel cui rosso il Caravaggio ha 
apposto la propria firma: un particolare che si 
può quasi toccare con mano nella riproduzione, 
mentre nell’originale non sarebbe possibile 
avvicinarsi tanto. 

 

 

 



 

 

THE INTERNATIONAL HOKUSAI RESEARCH CENTRE  

 
The International Hokusai Research Centre è un’associazione culturale con sede a Milano 
fondata nel 1990 per lo studio dell’opera di Katsushika Hokusai (1760-1849) in occasione dei 

grandi congressi internazionali realizzati a Ca’ Foscari e in Giappone nel 1990, 1994, 1996 e 
1998.  
Si è successivamente sviluppato come centro di ricerca, curatela e coordinamento scientifico di 
congressi, mostre e pubblicazioni sull’arte e la cultura del Giappone. Oltre a sostenere la 
formazione di giovani studiosi con stage promossi da una convenzione con l’Università Ca’ 
Foscari di Venezia. 
 

 

Negli anni ha collaborato e collabora con enti quali il Consiglio Nazionale delle Ricerche, il 
Dipartimento di Studi sull’Asia Orientale dell’Università Ca’ Foscari di Venezia, il Donald Keene 
Center della Columbia University di New York, la Fondazione Giorgio Cini di Venezia, la Ginza 
Graphic Gallery e il Japan Camera Industry Institute di Tokyo, oltre che con i maggiori musei 
giapponesi e occidentali sul Giappone. 
 
 
TRA GLI EVENTI E LE MOSTRE CURATE PIÙ RECENTI VANNO RICORDATE: 

 
Giappone. L’essenza della bellezza, Venezia,  Fondazione Giorgio Cini, con mostre, convegno e 
workshop tra Venezia, Verona, Brescia e Milano (2008). 
Kimonos Art déco, Sarran, Musée du President Jacques Chirac, (2006). 
Giappone. L’arte del Mutamento. Genova, Palazzo Ducale (2005) con quattro mostre. 
Ukiyoe. Il mondo fluttuante, Milano, Palazzo Reale (2004). 
Hokusai.Il vecchio pazzo per la pittura, Milano, Palazzo Reale (1999). 

 
 
 
 



 

 

TAKEDA ITALIA FARMACEUTICI S.P.A. 

 

 

Origini 

Takeda Pharmaceutical Company Limited è la più grande Azienda farmaceutica giapponese e fra le 

prime del mondo. 

Sin dalla sua fondazione, ad Osaka nel 1781, Takeda segue una strategia concentrata sulla qualità e 

sulla perfetta integrazione fra ricerca avanzata e valorizzazione delle risorse umane. Con i suoi oltre 

220 anni di storia nello sviluppo di prodotti e tecnologie farmaceutiche il Gruppo assicura la sua 

leadership a livello internazionale con la presenza di numerose affiliate e sussidiarie in tutto il mondo. 

 

 

La storia di Takeda Italia Farmaceutici S.p.A. 

Il Gruppo è rappresentato in Italia da Takeda Italia Farmaceutici S.p.A., fondata nel 1982 e frutto 

dell'unione di due diverse culture, giapponese e italiana. Il suo fatturato di oltre 210 milioni di euro la 

pone intorno alla ventesima posizione del mercato farmaceutico italiano. 

Dal lancio del suo primo prodotto, Takeda Italia ha avuto una rapida crescita ed oggi ha un portafoglio 

prodotti articolato che continuamente si arricchisce grazie alla prolifica ricerca e sviluppo svolta in 

Giappone. 

Per ottenere un livello di crescita così elevato, la Società si è organizzata in modo appropriato sul 

piano quantitativo, con quasi 600 dipendenti, e qualitativo con continui investimenti nella formazione e 

nello sviluppo delle proprie Risorse Umane. 

Nel dicembre del 1997 Takeda Italia ha consolidato la sua presenza in Italia con l'acquisizione di uno 

Stabilimento di Produzione (stabilimento) a Cerano in provincia di Novara, che garantisce la 

produzione di specialità medicinali sia per il mercato italiano che per alcuni paesi europei ed 

extraeuropei. 

 

 

Le aree terapeutiche  

Le attività di ricerca di Takeda Italia vengono svolte in accordo a piani di sviluppo internazionale con 

l'intento di migliorare le conoscenze e monitorare l'utilizzo dei propri farmaci. 

La maggior parte delle attività si concentra nella attivazione e conduzione di studi clinici in 

collaborazione con il Centro di Ricerca Europeo con sede a Londra e con un coordinamento globale 

che coinvolge Takeda in Giappone e negli Stati Uniti. Questa intensa attività consente di rendere 

disponibili farmaci innovativi in tutto il mondo armonizzando la qualità della ricerca clinica secondo gli 

standard Internazionali (ICH). 

Lo staff di ricerca che lavora in Italia è prevalentemente formato da medici specialisti che hanno 

sviluppato competenze tecniche nella ricerca clinica ed operano su aree terapeutiche specifiche:  

cardiologia, diabetologia, endocrinologia, ginecologia, gastroenterologia, oncologia, urologia. 

Al fianco ed a supporto delle attività di ricerca clinica, in collaborazione con le strutture universitarie ed 

ospedaliere sul territorio nazionale, opera un servizio di farmacovigilanza a garanzia della sicurezza di 

impiego dei nostri prodotti prima e durante la loro commercializzazione. 

 

 

Per maggiori informazioni sulla ricerca Takeda: 

www.takeda.com 

 

 

 

 

 

 

 

 

 

 

 

 

 

 

 

 

 

 



 

 

L’IMPEGNO DI TAKEDA ITALIA FARMACEUTICI S.P.A. 

 

 
La volontà di fornire risposte concrete alla domanda di salute, ha indotto Takeda Italia ad intraprendere 
vere e proprie campagne di prevenzione su alcune importanti patologie e di sensibilizzazione ad 
adottare un corretto e sano stile di vita.  
Takeda Italia inizia quest’attività nel 2003 all’interno dell’aeroporto di Fiumicino con uno stand dedicato 
al calcolo del rischio cardiovascolare che, nei 15 giorni di iniziativa, ha un’affluenza media di 130 
visite/die.  
Da questi ottimi risultati nasce “Takeda Check Heart”, un vero e proprio “percorso” relativo alle 
patologie cardiovascolari,  e “Diabete e Sindrome Metabolica – La prevenzione in Piazza”, con 
riferimento alla sindrome metabolica.  
Attraverso la collaborazione di personale medico specializzato delle più prestigiose strutture sanitarie, 
queste iniziative hanno raggiunto: 
 

- per la prima volta nel 2003 e nuovamente nel 2004, l’Aeroporto di Roma Fiumicino dove, all’iniziale 
misurazione della pressione arteriosa e dell’indice di rischio cardiovascolare, si aggiunge la 
misurazione 3D dello stato di salute del cuore. Nel 2005, il Takeda Check Heart, viene progettato e 
realizzato in collaborazione con Trenitalia sugli Eurostar Milano-Roma e Roma-Milano con personale 
medico dell’Università La Sapienza. Risultato: più di 100 misurazioni per tragitto; 

- nel marzo del 2005, 30 le piazze italiane che ospitano la campagna di prevenzione al diabete 
realizzata con il patrocinio delle Province, dei Comuni e delle Aziende Sanitarie di competenza; 

- nel 2006 l’iniziativa si sposta all’interno del Meeting di Rimini; uno stand personalizzato e progettato 
appositamente per l’occasione ospita più di 1000 persone che, durante la settimana del Meeting, 
effettuano un check completo sia del proprio rischio cardiovascolare che del proprio indice di massa 
corporea; 

- sempre nel 2006 il Takeda Check Heart si sposta a Cortina d’Ampezzo durante la manifestazione 
sportiva “Coppa d’oro delle Dolomiti”. Sul corso principale medici specialisti del Codevilla, con l’ausilio 
di operatori e staff dedicato, per tre giorni hanno effettuato più di 500 “visite”; 

- nel novembre del 2006 viene avviato un sodalizio con il mondo dell’arte che continuerà anche negli 
anni successivi: in occasione della personale di Tamara de Lempicka al Palazzo Reale di Milano, 
Takeda Italia promuove la campagna “L’arte della salute e la salute dell’arte” raccogliendo fondi per 
Diabete Italia nella Giornata Mondiale del Diabete; 

- nel gennaio 2007 l’iniziativa di Takeda Italia, grazie all’assoluta particolarità delle sedi ospitanti 
l’evento, raggiunge risultati davvero importanti sia per “numeri” che per “qualità della comunicazione”. 
Grazie a questo, in collaborazione con l’AC MILAN, viene fatta prevenzione per la prima volta 
all’interno di uno stadio e, quasi contestualmente, viene realizzato l’ambizioso progetto di portare 
l’iniziativa all’interno della sede del Parlamento europeo dove, durante i 4 giorni di check-up, più di 500 
parlamentari si sottopongono alle misurazioni, apprezzandone le finalità;  

- grazie alla fattiva collaborazione con il Ministero della Giustizia, Takeda Italia realizza sei giornate di 
Takeda Check Heart all’interno delle strutture penitenziarie di Rebibbia e Secondigliano. Più di 400 
detenuti si sottopongono così ad un check completo del proprio grado di rischio cardiovascolare e del 
proprio indice di massa corporea; 

- a marzo 2007, in collaborazione con Croce Rossa italiana, l’iniziativa “Misuriamoci” raggiunge 100 
piazze italiane per la sensibilizzazione e prevenzione della sindrome metabolica; 

- sempre nel 2007, Takeda lancia la campagna di prevenzione “Lessons on the wall” sulla sindrome 
metabolica, che abbina alla sponsorizzazione della mostra di Mark Rothko al Palazzo delle Esposizioni 
della Capitale, l’affissione di 15.000 manifesti su Roma e Milano (e una maxi affissione conclusiva a 
Roma) riproducenti le famose tavole dell’artista affiancate a massime celebri e a messaggi di 
sensibilizzazione;  

- tra maggio e giugno 2007 altre iniziative quali “La salute in piazza”, “Cuori e Motori” e “25 anni nel 
cuore dell’Italia” vedono il Takeda Check Heart nuovamente a servizio della popolazione; 

- è ad agosto 2007, nell’ambito dell’annuale Meeting di Rimini, che il Takeda Check Heart diventa 
Takeda Check Health consentendo di effettuare screening cardiovascolari, misurazione della glicemia, 
colesterolo e PSA; 

- Il 31 dicembre 2007 ha luogo il primo Capodanno d’Arte Takeda che vede l’apertura straordinaria e 
gratuita di Palazzo delle Esposizioni a Roma con visita alla mostra di Rothko e di Kubrick, e la 
riproduzione dei soggetti della campagna di prevenzione “Lessons on the wall” in 7 pannelli dislocati 
negli spazi espositivi; 

- altro successo dell’iniziativa di prevenzione cardiometabolica nel marzo 2008, presso il  Senato della 
Repubblica; 

- con la campagna “Sei un Tipo 2?”, Takeda è presente, nel mese di giugno/luglio 2008, nei Punti 
Coop Salute per un’importante campagna di prevenzione sul diabete.  

- Il 31 dicembre 2008 è la volta del secondo Capodanno d’Arte, in occasione della mostra “Georges 
Seurat, Paul Signac e i Neoimpressionisti” al Palazzo Reale di Milano. I cittadini del capoluogo 
lombardo possono visitare gratuitamente la retrospettiva e ricevono in omaggio l’opuscolo Change – 
redatto in collaborazione con la Simg – e dedicato all’importanza di uno stile di vita corretto per 
prevenire la sindrome metabolica. 

 
 

 
www.takeda.com 

 

 
   Sede:  

Via Elio Vittorini,  
129 00144 Roma 
Tel. + 39 06 50260.1  

Fax +39 06 5011709 

 
Stabilimento di produzione:  
Via Crosa, 86 
28065 Cerano (NO) 
Tel. +39 0321 772097  

Fax +39 0321 772190 



 
 

 

TAKEDA SPONSOR DELLA MOSTRA “HIROSHIGE. IL MAESTRO DELLA NATURA” 

- Roma, Museo Fondazione Roma, 17 marzo - 7 giugno 2009 - 

 
  
 

Convinta dell’esistenza di numerosi elementi di raccordo tra l’arte e la medicina e decisa a rafforzare il sodalizio col 
mondo dell’arte avviato da qualche anno, Takeda Italia Farmaceutici rende omaggio alle proprie origini giapponesi, 
sponsorizzando la mostra “Hiroshige. Il maestro della natura” che si terrà a Roma presso il Museo Fondazione Roma 
(già Museo del Corso) dal 17 marzo al 7 giugno 2009, e che presenterà, per la prima volta in Europa, 200 opere di 
Utagawa Hiroshige, uno dei massimi esponenti dell’arte ‘Ukiyoe’ (Mondo Fluttuante), che tra gli inizi del Seicento e la 

fine dell’Ottocento espresse i gusti e lo stile della società giapponese proto-moderna delle grandi città, delle classi 
mercantili e imprenditoriali e della borghesia in genere. 
 
Quest’anno la scelta di Takeda Italia di sponsorizzare la mostra su Hiroshige, ha una doppia valenza, come sottolinea 
Maurizio Castorina, Presidente e Amministratore Delegato di Takeda Italia “esistono numerose affinità tra il maestro e 
Takeda, entrambi esempio dell’eccellenza nipponica. Così come Hiroshige costituisce una delle pietre miliari della 
tradizione pittorica nipponica, la Casa Madre Takeda vanta oltre 200 anni di storia nel comparto farmaceutico ed è oggi 
la prima azienda del settore nel Paese del Sol Levante e una delle prime venti al mondo.   

Con la Fondazione Roma, inoltre, è comune il commitment nel sostegno a progetti di ricerca di alta qualificazione su 
tematiche di grande rilevanza medico-sociale, come il diabete mellito di tipo2, una delle patologie sulle quali si è da 
tempo concentrata l’attenzione di Takeda per lo sviluppo di farmaci innovativi e di campagne di sensibilizzazione. 
L’iniziativa, pertanto, si colloca perfettamente e coerentemente all’interno di un percorso di comunicazione che Takeda 
ormai persegue da tempo.”. 
 
Prima azienda farmaceutica a comunicare tematiche legate alla prevenzione della salute attraverso l’arte, Takeda Italia, 
leader nella lotta alle patologie cardio-metaboliche, nel 2006 dà infatti vita all’iniziativa “L’arte della salute e la salute 

dell’arte”, abbinando alla sponsorizzazione della mostra su Tamara de Lempicka al Palazzo Reale di Milano, una 
campagna di sensibilizzazione sul diabete e di raccolta fondi per Diabete Italia, nella giornata mondiale dedicata alla 
malattia. Il progetto prosegue l’anno successivo quando, come main sponsor della retrospettiva su Mark Rothko, 
presenta un’innovativa campagna di prevenzione sulla sindrome metabolica: “Lessons on the wall: semplicità di 

espressione per questioni complesse” che associa alle tavole dell’artista americano messaggi, massime e consigli di 
illustri scienziati, filosofi e scrittori, ricordando i benefici connessi a un corretto stile di vita. 
Con l’iniziativa “Capodanno d’Arte”, infine, Takeda Italia abbina ancora una volta cultura e prevenzione regalando, il 31 
dicembre di ogni anno, l’ingresso gratuito alla più importante mostra della stagione: nel 2007 è avvenuto a Roma con 
l’apertura straordinaria del Palazzo delle Esposizioni, la visita alla mostra di Rothko e Kubrick e la riproduzione dei 

soggetti della campagna di prevenzione “Lessons on the wall” in sette pannelli dislocati negli spazi espositivi, nel 2008 a 
Milano per “Georges Seurat, Paul Signac e i Neoimpressionisti”, dove ai visitatori è stato distribuito l’opuscolo “Change”, 
il vademecum sull’importanza di un corretto stile di vita realizzato in collaborazione con la Simg. 
 
 
La mostra: 

La mostra “Hiroshige. Il maestro della natura” è divisa in cinque sezioni e presenta opere provenienti dall’Honolulu 
Academy of Arts che possiede forse la più grande raccolta di stampe di Hiroshige in Occidente oltre a foto della 

fondazione JCII di Tokyo, il più importante museo giapponese di strumenti fotografici e uno dei più grandi di fotografia. 
 
La prima sezione, ”Il mondo della natura” raggruppa stampe che sono dei capolavori di rappresentazione di elementi 
della natura. La seconda, “Cartoline dalle province” è dedicata a opere in cui Hiroshige interpreta località del Sol 
Levante. La terza, “La via per Kyoto” è dedicata alle due grandi vie che collegavano la capitale imperiale di Kyoto a 
quella amministrativa di Edo. Nella quarta “Nel cuore di Tokyo” è rappresentato il vedutismo di Edo, la “capitale 
orientale”, l’attuale Tokyo. Una sezione a parte, “Il vedutismo di Hiroshige nella prima fotografia”, testimonia con foto 
e cartoline di paesaggio e di luoghi celebri, a qualche decennio di distanza, l’influsso che il maestro ebbe sul nuovo 

mezzo visivo e sull’immaginario dei primi fotografi. 
 
 

Per ulteriori informazioni: 

Filippo Stotani – Tritone 197 
Tel. 329/9844479; 329/7008587 
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ARTHEMISIA 2008
131 LE MOSTRE ORGANIZZATE DI CUI 79 PRODOTTE
4,12 MILIONI DI VISITATORI DI CUI 459.000 STUDENTI
165.000 COPIE DI CATALOGHI PUBBLICATE
32.000 PAGINE DI RASSEGNA STAMPA SULLE MOSTRE
DA NOI PRODOTTE

COSA FACCIAMO
Arthemisia realizza esclusivamente mostre pubbliche, di artisti, movimenti o temi storicizzati, dall’antichità al Novecento. In 
ogni occasione, il fine è quello di coniugare i risultati degli studi e degli approfondimenti storico artistici, che approdano ad 
una mostra, e il lato divulgativo e spettacolare dell’esposizione, unendo in tal modo le competenze scientifiche a quelle di 
comunicazione e promozione.
Arthemisia ha introdotto, e consolidato nel tempo, un nuovo modo di affrontare la realizzazione degli eventi espositivi 
divenendo un vero e proprio produttore di mostre. Arthemisia cura direttamente ogni aspetto della produzione: dalla 
negoziazione dei prestiti delle opere, ai trasporti e agli allestimenti, dalla promozione e comunicazione all’ufficio stampa, 
divenendo, in questi anni, un punto di riferimento del settore.
L’Ufficio Stampa Arthemisia, oltre ad occuparsi delle mostre prodotte dalla società, si propone agli enti pubblici e privati 
interessati, offrendo un servizio specifico per eventi di arte (e cultura) e di mostre d’arte, secondo un piano di comunicazione 
rivolto alle testate nazionali e internazionali.

LE MOSTRE PIÙ IMPORTANTI
Il 22 novembre del 2002 inauguravano Le Stanze della Musica e La quadreria di Gioacchino Rossini a Palazzo di Re Enzo e 
del Podestà a Bologna, le prime mostre interamente prodotte da Arthemisia.
Sono oltre centoventi le mostre realizzate sino ad oggi, molte delle quali hanno dato il via a dei veri e propri trend 
espositivi.
Importanti mostre di arte rinascimentale sono state Perugino e I Della Rovere nel 2004. Tra i primi esempi di mostre in più 
sedi, 6 per Perugino in Umbria e 4 per I Della Rovere nelle Marche, che, con oltre 600.000 visitatori complessivi, hanno dato 
il via alla ormai consolidata ricerca delle relazioni tra attività culturali e territorio, tra turismo culturale e luoghi da riscoprire.
Tra le mostre realizzate a Milano: Frida Kahlo, al Museo della Permanente nel 2003, è la mostra che per la prima volta ha 
visto riunite in Italia 27 opere ad olio dell’artista messicana, sulle circa cinquanta della produzione complessiva. 
Ukiyoe nel 2004, riunendo 650 opere di Hokusai, Utamaro, Hiroshige e altri maestri giapponesi, ha continuato la ormai lunga 
e proficua collaborazione con Palazzo Reale, iniziata con la mostra di Testori (2003) e proseguita successivamente con 
Tamara De Lempicka (2006) e Vivienne Westwood (2007). A Milano, gli appuntamenti del 2008 sono con Francis Bacon e 
con la grande mostra sul neoimpressionismo di Georges Seurat e Paul Signac.
Altra continuità espositiva è quella di Venezia dove Arthemisia segue la programmazione e la produzione delle attività a 
Palazzo Cavalli Franchetti, con l’Istituto Veneto di Scienze Lettere ed Arti. Il leit-motiv è costituito dalle grandi collezioni, 
pubbliche e private, rappresentate nel 2006 dalla mostra Pontus Hulten, con le opere donate e dedicate al grande critico 
dagli artisti più importanti dell’epoca e nel 2007 da Autoritratti, un’accurata selezione di capolavori provenienti dagli Uffizi, già 
parte della collezione voluta da Leopoldo De Medici. Nel 2008 è la volta della preziosa collezione de I Macchiaioli di Mario 
Taragoni, in parte dispersa nel corso del Novecento e ricostruita per l’occasione.

Arthemisia ha investito molte risorse nelle regioni in cui con meno frequenza di altre si realizzano importanti appuntamenti 
d’arte, con una serie di esposizioni a Cosenza: L’anteprima della Galleria Nazionale di Palazzo Arnone e quella dedicata 
a Umberto Boccioni, nel 2003, e La collezione Bilotti da Picasso a Warhol nel 2005; a Bari: Il Mito di Venere nel 2003 e la 
straordinaria mostra di San Nicola nel 2006, che ha portato per la prima volta agli occhi del mondo le antichissime icone 
conservate nel Monastero di Santa Caterina del Sinai; e ancora, a Barletta, con l’inaugurazione della Pinacoteca dedicata a 
Giuseppe De Nittis e le mostre De Nittis e Tissot nel 2006 e Zandomeneghi de Nittis e Renoir nel 2007. Sempre a Barletta 
apre quest’anno un’importantissima mostra dedicata alla collezione del Petit Palais di Parigi, premessa ad un accordo 
internazionale tra la Puglia e Parigi che culminerà nel 2010 con la prima grande mostra di De Nittis a Parigi.
La grande mostra su Mark Rothko a Palazzo Delle Esposizioni a Roma (6 ottobre 2007 – 6 gennaio 2008), scelta per 
l’inaugurazione della sede ristrutturata, è certamente tra le esposizioni più rilevanti realizzate in Italia, ed è il risultato di una 
lunga e complessa organizzazione; ha infatti accompagnato quasi tutta l’esistenza della società con una preparazione 
durata più di quattro anni.
Grazie a ricambiati rapporti di professionalità con grandi musei internazionali, Arthemisia ha potuto realizzare le proprie 
mostre anche all’estero e collaborare con Londra, Parigi, Phoenix, Monaco, Amburgo, Nicosia, Tel Aviv, New York e Tokyo.
Infine, Arthemisia ha realizzato “eventi” dalla grande portata divulgativa e che possono essere definiti unici. L’esposizione nel 
novembre 2006 in Santa Maria del Popolo a Roma delle due versioni della Conversione di San Paolo del Caravaggio ne è 
forse l’esempio più significativo.
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CHI SIAMO:
Arthemisia è una società italiana privata, i cui soci partecipano attivamente alla quotidianità del lavoro. Per l’85% è costituita 
da donne ed è divisa in tre sedi operative: Milano, sede legale, coordinamento delle attività organizzative, amministrative e di 
project financing, Pesaro con le funzioni legate alla creatività, promozione, comunicazione, ufficio stampa, e Roma che dirige 
le relazioni internazionali, le procedure legate al prestito delle opere e il coordinamento scientifico delle mostre.

Le mostre del 2008

PARIS 1900. La Collezione del Petit Palais di Parigi
Barletta, Palazzo della Marra, 1 marzo > 20 luglio 2008

BACON
Milano, Palazzo Reale, 5 marzo > 24 agosto 2008

I MACCHIAIOLI. Capolavori della collezione Mario Taragoni
Venezia, Palazzo Cavalli Franchetti, 8 marzo > 27 luglio 2008

LUCA SIGNORELLI. La Pala di Arcevia e i Capolavori di San Medardo
Arcevia, Collegiata di San Medardo, 14 marzo > 21 settembre 2008

ORNATISSIMO CODICE. La Biblioteca di Federico di Montefeltro
Urbino, Palazzo Ducale, 15 marzo > 27 luglio 2008

IL QUATTROCENTO A ROMA. La rinascita delle arti da Donatello a Perugino
Roma, Museo del Corso, 29 aprile > 7 settembre 2008

ESPAÑA 1957-2007 . L’arte spagnola da Picasso, Mirò, Dalì e Tápies ai nostri giorni 
Palermo, Palazzo Sant’Elia, 18 maggio > 14 settembre 2008 

HARRY POTTER & CO. L’arte fantastica di Serena Riglietti
Bari, Sala Murat, 12 giugno > 31 luglio 2008

GEORGES SEURAT - PAUL SIGNAC 
E I NEOIMPRESSIONISTI
Milano, Palazzo Reale, 10 ottobre 2008 > 25 gennaio 2009
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TUTTE LE MOSTRE DI ARTHEMISIA SUL SITO WWW.ARTHEMISIA.IT

UFFICIO STAMPA ARTHEMISIA
C.SO DI PORTA NUOVA 16 - 21100 MILANO
T + 39 02 6596888 - F +39 02 6595800
PRESS@ARTHEMISIA.IT

ALESSANDRA ZANCHI
M +39 349 5691710 - AZ@ARTHEMISIA.IT
ILARIA BOLOGNESI

M +39 393 9673674 - IB@ARTHEMISIA.IT

Le mostre del 2009

FUTURISMO 1909-2009
Velocità + Arte + Azione
Milano, Palazzo Reale, 6 febbraio > 7 giugno 2009
a cura di Giovanni Lista e Ada Masoero

HIROSHIGE
Il maestro della natura
Roma, Fondazione Roma Museo (già Museo del Corso),  17 marzo > 7 giugno 2009
Londra, Dulwich Picture Gallery,  1 luglio > 10 settembre 2009
a cura di Gian Carlo Calza

EDWARD HOPPER
Milano, Palazzo Reale,  15 ottobre 2009  >   25 gennaio 2010
Roma, Museo Fondazione Roma,  16 febbraio  > 12 giugno 2010
Lausanne, Fondation de l’Hermitage,  24 Giugno > 17 ottobre 2010
a cura di Carter Foster



 

 

ELENCO OPERE

 

Utagawa Kunisada 

“Ritratto commemorativo di Utagawa Hiroshige” 

silografia policroma, 1858, nono mese, 378x259 mm 
Honolulu Academy of Arts, 1934, HAA10145 
 

SEZIONE I 

 

I.1 “Fiori e piante delle quattro stagioni” 

silografia policroma, circa 1835, 379x482 mm 
Honolulu Academy of Arts, Gift of James A. Michener, 
1991, HAA21657 
 
I.2 “Papaveri” 

silografia policroma, circa 1832-1833, 349x77 mm 
Honolulu Academy of Arts, Gift of James A. Michener, 
1981, HAA18049 
 
I.3 “Campanule cinesi e graminacea” 
silografia policroma, 1832-1833, 343x76 mm 
Honolulu Academy of Arts, Gift of James A. Michener, 
1991, HAA22224 
 
I.4 “Campanule cinesi e miscanthus” 
silografia policroma, circa 1832-1833, 359x122 mm 
Honolulu Academy of Arts, Gift of James A. Michener, 
1981, HAA18047 
 
I.5 “Convolvoli” 
silografia policroma, circa 1843-1847, 350x112 mm 
Honolulu Academy of Arts, Gift of James A. Michener, 
1976, HAA16802 
 
I.6 “Peonie rosse” 

silografia policroma, circa 1843-1847, 373x128 mm 
Honolulu Academy of Arts, Gift of James A. Michener, 
1981, HAA18021 
 
I.7 “Peonie” 
silografia policroma, 1847, 349x108 mm 
Provenienza: Honolulu Academyof Arts, Gift of James 
A. Michener, 1991, HAA22325 
 

I.8 “Fiori della passione” 

silografia policroma, circa 1832-1833, 381x129 mm 
Honolulu Academy of Arts, Gift of James A. Michener, 
1980, HAA17697 
 
I.9 “Ciliegio fiorito e luna piena” 
silografia policroma, circa 1832-1833, 113x174 mm 
Honolulu Academy of Arts, Gift of James A. Michener, 
1985, HAA19501 
 

I.10 “Luna e oche selvatiche” 
silografia policroma, circa 1836, 341x113 mm 
 
Honolulu Academy of Arts, Gift of Mrs. Walter 
Dillingham, 1940, HAA11494 
 

I.11 “Luna e oche selvatiche” 
silografia policroma, inizio 1830, 378x126 mm 
Honolulu Academy of Arts, Gift of James A. Michener, 
1991, HAA22208 

 

I.12 “Falce di luna e oche selvatiche” 

silografia policroma, circa 1836, 112x164 mm 
Honolulu Academy of Arts, Gift of James A. Michener, 
1985, HAA19500 
 
I.13 “Cannette palustri e anatre selvatiche” 
silografia policroma, circa 1832-1833, 374x131 mm 
Honolulu Academy of Arts, Gift of James A. Michener, 
1981, HAA18018 
 
I.14 “Coppia di anatre in un corso d’acqua e neve” 
silografia policroma, circa 1834, 379x166 mm 
Honolulu Academy of Arts, Gift of James A. Michener, 
1991, HAA22249 
 

I.15 “Coppia di anatre mandarine e camelie nella 

neve” 
silografia policroma, circa 1854, 225x169 mm 
Honolulu Academy of Arts, Gift of James A. Michener, 
1981, HAA18031 
 

I.16 “Onde e pivieri sotto la luna” 
silografia policroma, circa 1844-1846, 323x108 mm 
Honolulu Academy of Arts, Gift of James A. Michener, 
1991, HAA22209 
 
I.17 “Garzetta fra i giunchi” 
silografia policroma, circa 1832-1834, 368x125 mm 
Honolulu Academy of Arts, Gift of James A. Michener, 
1991, HAA22213 
 

I.18 “Gru, pino e sole nascente” 
silografia policroma, circa 1852, 722x247 mm 
Honolulu Academy of Arts, Gift of James A. Michener, 
1984, HAA19190 
 

I.19 “Passero e camelia sotto la neve” 
silografia policroma, circa 1847-1852, 336x112 mm 
Honolulu Academy of Arts, Gift of James A. Michener, 
1957, HAA13800 
 
I.20 “Usignolo e fiori di ciliegio” 
silografia policroma, circa 1832-1833, 225x169 mm 
Honolulu Academy of Arts, Gift of James A. Michener, 
1981, HAA18036 
 
I.21 “Piccolo uccello su ramo di acero” 
silografia policroma, circa 1833, 224x168 mm 
Honolulu Academy of Arts, Gift of James A. Michener, 
1991, HAA22292 
 

I.22 “Piccolo uccello azzurro e fiori di malvarosa” 
silografia policroma, circa 1830-1832, 224x169 mm 
Honolulu Academy of Arts, Gift of James A. Michener, 
1991, HAA22296 
 
I.23 “Bulbul dalle orecchie rosse su nespolo del 

Giappone” 

silografia policroma, aizuri con alcuni sigilli in rosso, 
circa 1830, 381x174 mm 
Honolulu Academy of Arts, Gift of James A. Michener, 
1991, HAA22274 



 

 

I.24 “Ortensie e martin pescatore” 
silografia policroma, circa 1832, 384x175 mm 
Honolulu Academy of Arts, Gift of James A. Michener, 
1975, HAA16616 
 
I.25 “Iris e martin pescatore” 
silografia policroma, circa 1830-1840, 234x160 mm 
Honolulu Academy of Arts, Gift of James A. Michener, 
1991, HAA22286 
 

I.26 “Uccellino giallo e nero su fiore di ibisco 

giallo” 
silografia policroma, 1830, 168x115 mm 
Honolulu Academy of Arts, Gift of James A. Michener, 
1985, HAA19531 
 

I.27 “Canarino selvatico su un palo in uno stagno 

con iris” 
silografia policroma, circa 1837, 340x114 mm 
Honolulu Academy of Arts, Gift of James A. Michener, 
1980, HAA17717 

I.28 “Glicine e occhialino” 

silografia policroma, 1844-1847, 342x75 mm 
Honolulu Academy of Arts, Gift of James A. Michener, 
1981, HAA18046 
 
I.29 “Cuculo sotto la pioggia” 
silografia policroma, 1830-1833, 370x126 mm 
Honolulu Academy of Arts, Gift of James A. Michener, 
1991, HAA22291 
 

I.30 “Cuculo e luna piena” 
silografia policroma, circa 1830-1840, 330x112 mm 
Honolulu Academy of Arts, Gift of James A. Michener, 
1991, HAA22290 
 

I.31 “Quaglie e papaveri” 
silografia policroma, circa 1832-1833, 379x128 mm 
Honolulu Academy of Arts, Gift of James A. Michener, 
1981, HAA18012 
 

I.32 “Falcone su trespolo e passero” 
silografia policroma, circa 1832-1833, 369x125 mm 
Honolulu Academy of Arts, Gift of James A. Michener, 
1981, HAA18000 
 
I.33 “Falco appollaiato su un pino innevato” 
silografia policroma, circa 1830-1840, 718x243 mm 
Honolulu Academy of Arts, Gift of James A. Michener, 
1984, HAA19193 
 
I.34 “Falco su pino e sole nascente” 
silografia policroma, 1853, nono mese, 718x246 mm 
Honolulu Academy of Arts, Gift of James A. Michener, 
1984, HAA19195 
 
I.35 “Gufo su un acero sotto la luna piena” 
silografia policroma, circa 1832-1833, 114x170 mm 
Honolulu Academy of Arts, Gift of James A. Michener, 
1981, HAA18103 
 
 
 
 

I.36 “Pigliamosche asiatico del paradiso su fiori di 

azalea” 
silografia policroma, circa 1830-1833, 380x129 mm 
Honolulu Academy of Arts, Gift of James A. Michener, 
1976, HAA16803 
 
I.37 “Fagiano e crisantemi” 
silografia policroma, circa 1832, 370x150 mm 
Honolulu Academy of Arts, Gift of James A. Michener, 
1975, HAA16615 
 
I.38 “Fagiano dorato e germogli di pino nella neve” 
silografia policroma, circa 1833, 372x165 mm 
Honolulu Academy of Arts, Gift of James A. Michener, 
1979, HAA17508 
 
I.39 “Gallo sullo steccato di una rosa rampicante” 
silografia policroma, 1854, secondo mese, 342x114 
mm 
Honolulu Academy of Arts, Gift of James A. Michener, 
1980, HAA17704 
 
I.40 “Pesci rossi e funduli” 
silografia policroma, circa 1843-1847, 330x115 mm 
Honolulu Academy of Arts, Gift of James A. Michener, 
1972, HAA16279 
 
I.41 “Carpa nella corrente” 
silografia policroma, circa 1836-1838, 255x367 mm 
Honolulu Academy of Arts, Gift of James A. Michener, 
1976, HAA16805 
 
I.42 “Branzino, pagello” 
silografia policroma, circa 1836-1838, 251x368 mm 
Honolulu Academy of Arts, Gift of James A. Michener, 
1991, HAA24760 
 
I.43 Pagro (Tai) 
silografia policroma, circa 1836-1838, 254x368 mm 
Honolulu Academy of Arts, Gift of James A. Michener, 
1991, HAA24757 
 
I.44 “Tre immagini della natura: bonito, farfalle e 

pipistrelli” 
silografia policroma, circa 1840, 253x370 mm 
Honolulu Academy of Arts, Gift of James A. Michener, 
1991, HAA23413 
 
I.45 “Ayu” 
silografia policroma, circa 1836-1838, 260x370 mm 
Honolulu Academy of Arts, Gift of James A. Michener, 
1976, HAA16804 
 
I.46 “Pesci cappone, passera nera e foglie di 

bambù” 
silografia policroma, circa 1836-1838, 247x363 mm 
Honolulu Academy of Arts, Gift of James A. Michener, 
1991, HAA24352 
 
I.47 “Mezzo becco, orecchie di mare e fiori di 

pesco” 
silografia policroma, circa 1836-1838, 259x373 mm 
Honolulu Academy of Arts, Gift of James A. Michener, 
1991, HAA24753 
 
 



 

 

I.48 “Efemere e lespedeza” 
silografia policroma, circa 1832-1834, 377x130 mm 
Honolulu Academy of Arts, Gift of James A. Michener, 
1980, HAA17696 
 
I.49 “Libellula e crisantemi” 
silografia policroma, circa 1837-1838, 110x164 mm 
Honolulu Academy of Arts, Gift of James A. Michener, 
1981, HAA18104 
 
I.50 “Efemera e crisantemi” 
silografia policroma, circa 1830-1832, 120x167 mm 
Honolulu Academy of Arts, Gift of James A. Michener, 
1985, HAA19506 
 
I.51 “Chiocciole su pianta di garofano” 
silografia policroma, circa 1830-1840, 377x129 mm 
Honolulu Academy of Arts, Gift of James A. Michener, 
1980, HAA17695 
 
I.52 “Rana e piante palustti” 
silografia policroma, circa 1830-1840, 228x172 mm 
Honolulu Academy of Arts, Gift of James A. Michener, 
1991, HAA22238 
 
I.53 “Lepri sull’erba sotto la luna” 
silografia policroma, circa 1830-1839, 380x135 mm 
Honolulu Academy of Arts, Gift of James A. Michener, 
1991, HAA22336 
 
I.54 “Cavalli sotto un salice” 
silografia policroma, circa 1836-1838, 376x127 mm 
Honolulu Academy of Arts, Gift of James A. Michener, 
1980, HAA17716 

I.55 “Cinghiale sotto una lespedeza” 

silografia policroma, circa 1830-1835, 375x124 mm 
Honolulu Academy of Arts, Gift of James A. Michener, 
1979, HAA17506 
 
I.56 “Scimmia ammaestrata e acero rosso” 
silografia policroma, circa 1830-1840, 370x123 mm 
Honolulu Academy of Arts, Gift of James A. Michener, 
1991, HAA22337 

SEZIONE II 

 
II.1 Veduta dei gorghi di Naruto ad Awa (Awa no 
Naruto no f kei) 
Serie: “Luna, neve, fiori” 
silografia policroma, 1857, quarto mese, 361x740 mm 
Honolulu Academy of Arts, Gift of James A. Michener, 
1975, HAA16623 
 

II.2 Veduta notturna degli otto luoghi celebri di 
Kanazawa (Buy  Kanazawa hassh  yakei) 
Serie: “Luna, neve, fiori” 
silografia policroma, 1857, settimo mese, 358x720 mm 
Honolulu Academy of Arts, Gift of James A. Michener, 
1975, HAA16625 
 

 

 

 

II.3 Monti e fiumi lungo la strada Kiso  
(Kisoji no sansen) 

Serie: “Luna, neve, fiori” 
silografia policroma, 1857, ottavo mese, 359x737 mm 
Honolulu Academy of Arts, 1936, HAA10502 
 
II.4 Suruga. Fuji (Suruga. Fuji) 
silografia policroma, circa 1830-1850, 172x252 mm 
Honolulu Academy of Arts, Gift of James A. Michener, 
1991, HAA23696 
 
II.5 Suruga, Fujinuma (Suruga Fujinuma) 
Serie: Trentasei vedute del Fuji (Fuji sanj rokkei) 
silografia policroma, 1851-1852, 179x254 mm 
Honolulu Academy of Arts, Gift of James A. Michener, 
1991, HAA22947 
 
II.6 La costa di Izu (Izu no kaihin) 
Serie: Trentasei vedute del Fuji (Fuji sanj rokkei) 
silografia policroma, 1852, dodicesimo mese, 179x251 
mm 
Honolulu Academy of Arts, Gift of James A. Michener, 
1991, HAA22942 
 
II.7 Suruga, il mare di Satta (Suruga Satta no kaij ) 
Serie: Trentasei vedute del Fuji (Fuji sanj rokkei) 
silografia policroma, 1858, quarto mese, 375x254 mm 
Honolulu Academy of Arts, Gift of James A. Michener, 
1991, HAA24906 
 
II.8 Il Fuji da Satta (Satta Fuji) 
Serie: Luoghi celebri del nostro Paese (Honch  
meisho) 
silografia policroma, circa 1837, 247x364 mm 
Honolulu Academy of Arts, Gift of James A. Michener, 
1976, HAA16811 
 
II.9 Il Fuji a sinistra del T kaid  (T kaid  hidari Fuji) 
Serie: Trentasei vedute del Fuji (Fuji sanj rokkei) 
silografia policroma, 1858, quarto mese, 377x255 mm 
Honolulu Academy of Arts, Gift of James A. Michener, 
1991, HAA23170 
 
II.10 Futamigaura a Ise (Ise Futamigaura) 
Serie: Trentasei vedute del Fuji (Fuji sanj rokkei) 
silografia policroma, 1858, quarto mese, 368x251 mm 
Honolulu Academy of Arts, Gift of James A. Michener, 
1991, HAA24905 
 
II.11 Koganehara a Shimosa (Shimosa Koganehara) 
Serie: Trentasei vedute del Fuji (Fuji sanj rokkei) 
silografia policroma, 1858, quarto mese, 373x255 mm 
Honolulu Academy of Arts, Gift of James A. Michener, 
1991, HAA28470 
 
II.12 Il passo di Inume a Kai (Kai Inume t ge) 
Serie: Trentasei vedute del Fuji (Fuji sanj rokkei) 
silografia policroma, 1858, quarto mese, 376x253 mm 
Honolulu Academy of Arts, 50th Anniversary 1976, 
HAA16785 
 
 
 
 
 
 



 

 

II.13 Musashino (Musashino) 

Serie: Trentasei vedute del Fuji (Fuji sanj rokkei) 
silografia policroma, 1852, terzo mese, 178x251 mm 
Honolulu Academy of Arts, Gift of James A. Michener, 
1991, HAA28789 
 
II.14 Kai, il Ponte della Scimmia (Kai Sarubashi) 
Serie: Illustrazioni di luoghi celebri delle sessanta 
e oltre province (Rokuj yosh  meisho zue) 

silografia policroma, 1853, ottavo mese, 354x241 mm  
Honolulu Academy of Arts, Gift of James A. Michener, 
1991, HAA23025 
 
II.15 Il Ponte della Scimmia a Kai (Kai no 
Sarubashi) 
silografia policroma, 1854, secondo mese, 339x112 
mm 
Honolulu Academy of Arts, Gift of James A. Michener, 
1991, HAA22123 
 
II.16 Luna crescente (Yumiharizuki) 
Serie: Ventotto vedute della luna (Tsuki nij hakkei 
no uchi) 
silografia policroma, circa 1832, 379x170 mm 
Honolulu Academy of Arts, Gift of James A. Michener, 
1975, HAA16617 
 
II.17 “Il Ponte della Scimmia sotto la neve” 
silografia policroma, circa 1845, 343x74 mm 
Honolulu Academy of Arts, Gift of James A. Michener, 
1991, HAA22124 
 
II.18 Settsu, la cascata di Nunobiki (Settsu 
Nunobiki taki) 
silografia policroma, 1854, secondo mese, 340x111 
mm 
Honolulu Academy of Arts, Gift of James A. Michener, 
1991, HAA22147 
 
II.19 La luna vista attraverso le foglie d’acero 
(Hakoshi no tsuki) 
Serie: Ventotto vedute della luna (Tsuki nij hakkei 
no uchi) 
silografia policroma, circa 1832, 380x170 mm 
Honolulu Academy of Arts, Gift of James A. Michener, 
1991, HAA22306 
 
II.20 La valle di Su  (Su  g kei) 
silografia policroma, circa 1830-1840, 253x124 mm 
Honolulu Academy of Arts, Gift of James A. Michener, 
1991, HAA22962 
 
II.21 Musashi, monte Hakone (Musashi Hakone) 
silografia policroma, circa 1830-1840, 252x120 mm 
Honolulu Academy of Arts, Gift of James A. Michener, 
1991, HAA22963 
 
II.22 “Pini a strapiombo sull’acqua” 
silografia policroma, circa 1830-1836, 334x72 mm 
Honolulu Academy of Arts, Gift of James A. Michener, 
1981, HAA17981 
 

 

 

 

 

II.23 “Arco di roccia e pini” 
silografia policroma, circa 1832-1850, 340x72 mm 
Honolulu Academy of Arts, Gift of James A. Michener, 
1979, HAA17457 
 
II.24 Mutsu, Matsushima (Mutsu Matsushima) 

Serie: Tre vedute del Giappone (Nihon sankei no 
uchi) 
silografia policroma, circa 1840-1848, 228x297 mm 
Honolulu Academy of Arts, Gift of James A. Michener, 
1991, HAA21714 
 
II.25 Sagami, Enoshima (Sagami Enoshima) 
silografia policroma, circa 1830-1840, 257x126 mm 
Honolulu Academy of Arts, Gift of James A. Michener, 
1991, HAA22964 
 
II.26 Veduta di Enoshima a S sh  (S sh  Enoshima 
ch b ) 
silografia policroma, 1854, secondo mese, 341x111 
mm 
Honolulu Academy of Arts, Gift of James A. Michener, 
1991, HAA22145 
 
II.27 Sagami, Enoshima (Sagami Enoshima) 
Serie: Luoghi celebri delle province (Shokoku 
meisho) 
silografia policroma, circa 1840, 99x151 mm 
Honolulu Academy of Arts, Gift of James A. Michener, 
1991, HAA22565 
 
II.28 S sh . La spiaggia di Shichirinohama a 

Kamakura (S sh  Kamakura Shichirinohama) 

silografia policroma, 1855, secondo mese, 224x291 
mm 
Honolulu Academy of Arts, Gift of James A. Michener, 
1991, HAA22487 
 
II.29 Harima. La Spiaggia della Danzatrice (Harima 
maiko no hama) 

Serie: Illustrazioni di luoghi celebri delle sessanta e 
oltre province (Rokuj yosh  meisho zue) 
silografia policroma, 1853, dodicesimo mese, 334x225 
mm 
Honolulu Academy of Arts, Gift of James A. Michener, 
1959, HAA14240 
 
II.30 Harima. La Spiaggia della Danzatrice (Harima 
maiko no hama) 
Serie: Luoghi celebri del nostro Paese (Honch  
meisho) 
silografia policroma, circa 1837, 241x365 mm 
Honolulu Academy of Arts, Gift of James A. Michener, 
1981, HAA22380 

II.31 Mikawa. Pellegrini che scalano il pendio del 
tempio di H rai (Mikawa H raiji gy sha koe) 

Serie: Luoghi celebri del nostro Paese (Honch  
meisho) 
silografia policroma, circa 1837, 225x336 mm 
Honolulu Academy of Arts, Gift of James A. Michener, 
1991, HAA22378 
 
 
 



 

 

II.32 Musashi. Illustrazione del fiume Tama 
(Musashi Tamagawa no zu) 

Serie: Luoghi celebri delle province (Shokoku 
meisho) 
silografia policroma, circa 1840, 99x151 mm 
Honolulu Academy of Arts, Gift of James A. Michener, 
1991, HAA22553 
 
II.33 Tamagawa. Illustrazione della pesca degli ayu 
con la luna autunnale (Tamagawa aki no tsuki 
ayury  no zu) 

Serie: Luoghi famosi di neve, luna e fiori (Meisho 
setsugekka) 

silografia policroma, circa 1844-1848, 216x334 mm 
Honolulu Academy of Arts, Gift of James A. Michener, 
1991, HAA23281 

II.34 “Paesaggio con pino e fiume” 

silografia policroma, circa 1830-1850, 201x212 mm 
Honolulu Academy of Arts, Gift of James A. Michener, 
1991, HAA24820 
 
II.35 Bingo. Padiglione di Kannon ad Abuto 
(Bingo. Abuto Kannond ) 
Serie: Illustrazioni di luoghi celebri delle sessanta 
e oltre province (Rokuj yosh  meisho zue) 

silografia policroma, 1853, dodicesimo mese, 
353x241 mm 
Honolulu Academy of Arts, Gift of James A. Michener, 
1991, HAA23061 
 
II.36 Awa. I gorghi di Naruto (Awa. Naruto no f ha) 

Serie: Illustrazioni di luoghi celebri delle sessanta 
e oltre province (Rokuj yosh  meisho zue) 
silografia policroma, 1855, nono mese, 371x256 mm 
Honolulu Academy of Arts, Gift of James A. Michener, 
1991, HAA23067 
 
II.37 Satsuma. “Rocce doppia spada” sulla 
scogliera di B  (Satsuma. B  no ura 
s kenseki) 
Serie: Illustrazioni di luoghi celebri delle sessanta 
e oltre province (Rokuj yosh  meisho zue) 

silografia policroma, 1856, terzo mese, 346x241 mm 
Honolulu Academy of Arts, Gift of James A. Michener, 
1991, HAA23078 
 
II.38 Tsushima. Serata serena sulla costa 
(Tsushima. Kaigan y bare) 

Serie: Illustrazioni di luoghi celebri delle sessanta 
e oltre province 
(Rokuj yosh  meisho zue) 

silografia policroma, 1856, terzo mese, 352x236 mm 
Honolulu Academy of Arts, Gift of James A. Michener, 
1991, HAA23080 
 
II.39 Tango. Amanohashidate (Tango. 
Amanohashidate) 

Serie: Illustrazioni di luoghi celebri delle sessanta 
e oltre province (Rokuj yosh  meisho zue) 

silografia policroma, 1853, dodicesimo mese, 
348x244 mm 
Honolulu Academy of Arts, Gift of James A. Michener, 
1991, HAA24128 
 

II.40 Amanohashidate (Amanohashidate) 
Serie: Luoghi celebri del nostro Paese (Honch  
meisho) 
silografia policroma, circa 1837, 239x359 mm 
Honolulu Academy of Arts, Gift of James A. Michener, 
1991, HAA22387 
 
II.41 Ajikawaguchi a Osaka (oesaka Ajikawaguchi) 
Serie: Serie dei porti del Giappone (Nihon minato 
zukushi) 
silografia policroma, circa 1840-1842, 241x368 mm 
Honolulu Academy of Arts, Gift of James A. Michener, 
1991, HAA22821 
 
II.42 Uraga a Sagami (S sh  Uraga) 
Serie: Serie dei porti del Giappone (Nihon minato 
zukushi) 
silografia policroma, circa 1840-1842, 261x382 mm 
Honolulu Academy of Arts, Gift of James A. Michener, 
1991, HAA22824 
 
II.43 Illustrazione di D tonbori (D tonbori no zu) 
Serie: Illustrazioni dei luoghi celebri di Naniwa 
(Naniwa meisho zue) 
silografia policroma, circa 1834, 219x348 mm 
Honolulu Academy of Arts, Gift of James A. Michener, 
1991, HAA23085 
 
II.44 Mercato del riso a D jima (D jima kome akinai) 
Serie: Illustrazioni dei luoghi celebri di Naniwa 
(Naniwa meisho zue) 
silografia policroma, circa 1834, 235x361 mm 
Honolulu Academy of Arts, Gift of James A. Michener, 
1991, HAA23082 
 
II.45 Illustrazione del mercato del pesce a Zakoba 
(Zakoba uoichi no zu) 
Serie: Illustrazioni dei luoghi celebri di Naniwa 
(Naniwa meisho zue) 
silografia policroma, circa 1834, 217x347 mm 
Honolulu Academy of Arts, Gift of James A. Michener, 
1991, HAA23083 
 

II.46 Illustrazione delle bancarelle notturne nella 
strada di Junkei (Junkei machi yomise no zu) 
Serie: Illustrazioni dei luoghi celebri di Naniwa 
(Naniwa meisho zue) 
silografia policroma, circa 1834, 244x373 mm 
Honolulu Academy of Arts, Gift of James A. Michener, 
1991, HAA23084 
 
II.47 Pioggia serale sulla riva del fiume Tadasu 
(Tadasugawara no y dachi) 
Serie: Luoghi celebri di Kyoto (Ky to meisho no 
uchi) 
silografia policroma, circa 1834, 248x361 mm 
Honolulu Academy of Arts, Gift of James A. Michener, 
1976, HAA16809 
 

II.48 Ciliegi in piena fioritura ad Arashiyama 
(Arashiyama manka) 
Serie: Luoghi celebri di Kyoto (Ky to meisho no uchi) 
silografia policroma, circa 1834, 263x387 mm 
Honolulu Academy of Arts, Gift of James A. Michener, 
1976, HAA16810 
 



 

 

II.49 Godendo del fresco serale sulla riva del fiume 
a Shij (Shij gawara y suzumi) 
Serie: Luoghi celebri di Kyoto (Ky to meisho no 
uchi) 
silografia policroma, circa 1834, 245x372 mm 
Honolulu Academy of Arts, Gift of James A. Michener, 
1991, HAA24119 
 

II.50 Il Tempio del Padiglione d’Oro (Kinkakuji) 
Serie: Luoghi celebri di Kyoto (Ky to meisho no 
uchi) 
silografia policroma, circa 1834, 253x374 mm 
Honolulu Academy of Arts, Gift of James A. Michener, 
1991, HAA24450 
 

II.51 [Tempio dell’]Acqua Pura (Kiyomizu) 
Serie: Luoghi celebri di Kyoto (Ky to meisho no 
uchi) 
silografia policroma, circa 1834, 252x375 mm 
Honolulu Academy of Arts, Gift of James A. Michener, 
1991, HAA23269 
 

II.52 “Fujikawa sotto la neve” 
silografia policroma, circa 1840-1844, 733x252 mm 
Honolulu Academy of Arts, Gift of James A. Michener, 
1969, HAA15483 
 
II.53 Neve di sera a Hira (Hira bosetsu) 
Serie: Otto vedute di oemi (oemi hakkei no uchi) 
silografia policroma, circa 1834, 251x375 mm 
Honolulu Academy of Arts, Gift of James A. Michener, 
1975, HAA16622 

II.54 Neve di sera a Hira (Hira bosetsu) 

Serie: Otto vedute di oemi (oemi hakkei no uchi) 
silografia policroma, circa 1834, 256x382 mm 
Honolulu Academy of Arts, Gift of James A. Michener, 
1958, HAA14241 
 

II.55 K zuke. Il monte Haruna sotto la neve 
(K zuke. Harunasan secch ) 
Serie: Illustrazioni di luoghi celebri delle sessanta 
e oltre province (Rokuj yosh  meisho zue) 

silografia policroma, 1853, ottavo mese, 376x260 mm 
Honolulu Academy of Arts, Gift of James A. Michener, 
1991, HAA23037 
 

II.56 Lago di Inokashira. Veduta del santuario di 
Benzaiten con la neve (Inokashira no ike. 
Benzaiten no yashiro yuki no kei) 
Serie: Luoghi famosi di neve, luna e fiori (Meisho 
setsugekka) 

silografia policroma, circa 1844-1848, 255x370 mm 
Honolulu Academy of Arts, Gift of James A. Michener, 
1991, HAA23283 
 

 

 

 

SEZIONE III 

 
III.1 Nihonbashi. Veduta mattutina (Nihonbashi. Asa 
no kei) [Stazione 1] 
Serie: Cinquantatré stazioni di posta del T kaid  
(T kaid  goj santsugi no uchi) 
silografia policroma, circa 1833-1834, 261x382 mm 
Honolulu Academy of Arts, Gift of James A. Michener, 
1978, HAA17241 
 
III.2 Nihonbashi. Corteo di vessilliferi [al seguito di 
un daimy ] 
(Nihonbashi. Gy retsu furidashi) [Stazione 1] 

Serie: Cinquantatré stazioni di posta del T kaid  
(T kaid  goj santsugi no uchi) 
silografia policroma, circa 1833-1834, 222x347 mm 
Honolulu Academy of Arts, Gift of James A. Michener, 
1955, HAA13636 
 
III.3 Shinagawa. Partenza del daimy  (Shinagawa. 
Shok  shuttatsu) [Stazione 2] 
Serie: Cinquantatré stazioni di posta del T kaid  
(T kaid  goj santsugi no uchi) 
silografia policroma, circa 1833-1834, 259x354 mm 
Honolulu Academy of Arts, Gift of James A. Michener, 
1955, HAA13637 
 
III.4 [Stazione] 5. Hodogaya (5. Hodogaya) 

Serie: Cinquantatré stazioni di posta del T kaid  
(T kaid . Goj santsugi) [Reisho] 
silografia policroma, circa 1848-1849, 240x360 mm 
Honolulu Academy of Arts, Gift of James A. Michener, 
1991, HAA22167 
 
III.5 Hodogaya (Hodogaya) 
Serie: Cinquantatré stazioni [di posta del T kaid ] 
(Goj santsugi) 
silografia in inchiostro nero prima prova di stampa della 
matrice base (hanshitae), circa 1848-1849, 275x399 
mm 
Honolulu Academy of Arts, Gift of James A. Michener, 
1957, HAA28564 
 

III.6 Totsuka. Crocevia a Motomachi (Totsuka. 
Motomachi wakaremichi) [Stazione 6] 

Serie: Cinquantatré stazioni di posta del T kaid  
(T kaid  goj santsugi no uchi) 
silografia policroma, circa 1833-1834, 230x356 mm 
Honolulu Academy of Arts, Gift of James A. Michener, 
1955, HAA13641 
 

III.7 Totsuka. Crocevia a Motomachi (Totsuka. 
Motomachi wakaremichi) [Stazione 6] 
Serie: Cinquantatré stazioni di posta delT kaid  
(T kaid  goj santsugi no uchi) 
silografia policroma, circa 1833-1834, 244x354 mm 
Honolulu Academy of Arts, Gift of James A. Michener, 
1978, HAA17238 
 

 

 

 

 

 

 

 



 

 

III.8 Hiratsuka. La strada di Nawate (Hiratsuka. 
Nawate michi) [Stazione 8] 

Serie: Cinquantatré stazioni di posta del T kaid  
(T kaid  goj santsugi no uchi) 
silografia policroma, circa 1833-1834, 261x384 mm 
Honolulu Academy of Arts, Gift of James A. Michener, 
1978, HAA17251 

III.9 Hakone. Illustrazione del lago (Hakone. Kosui 
zu) [Stazione 11] 

Serie: Cinquantatré stazioni di posta del T kaid  
(T kaid  goj santsugi no uchi) 
silografia policroma, circa 1833-1834, 255x385 mm 
Honolulu Academy of Arts, Gift of James A. Michener, 
1979, HAA17434 
 

III.10 Numazu. Scena al crepuscolo (Numazu. 
Tasogare zu) [Stazione 13] 
Serie: Cinquantatré stazioni di posta del T kaid  
(T kaid  goj santsugi no uchi) 
silografia policroma, circa 1833–1834, 234x356 mm 
Honolulu Academy of Arts, Gift of James A. Michener, 
1978, HAA17247 
 

III.11 Hara. Il Fuji di mattina (Hara. Asa no Fuji) 
[Stazione 14] 

Serie: Cinquantatré stazioni di posta del T kaid  
(T kaid  goj santsugi no uchi) 
silografia policroma, circa 1833-1834, 255x383 mm 
Honolulu Academy of Arts, Gift of James A. Michener, 
1978, HAA17252 
 

III.12 Yoshiwara. Il Fuji a sinistra (Yoshiwara. 
Hidari no Fuji) [Stazione 15] 
Serie: Cinquantatré stazioni di posta del T kaid  
(T kaid  goj santsugi no uchi) 
silografia policroma, circa 1833-1834, 251x373 mm 
Honolulu Academy of Arts, Gift of James A. Michener, 
1979, HAA17426 
 
III.13 Kanbara. Neve di sera (Kanbara. Yoru no 
yuki) [Stazione 16] 
Serie: Cinquantatré stazioni di posta del T kaid  
(T kaid  goj santsugi no uchi) 
silografia policroma, circa 1833-1834, 259x386 mm 
Honolulu Academy of Arts, Gift of James A. Michener, 
1971, HAA15927 
 

III.14 Yui. Il passo di Satta (Yui. Satta mine) 

[Stazione 17] 
Serie: Cinquantatré stazioni di posta del T kaid  
(T kaid  goj santsugi no uchi) 
silografia policroma, circa 1833-1834, 242x368 mm 
Honolulu Academy of Arts, Gift of James A. Michener, 
1979, HAA17423 
 

III.15 [Stazione] 21. Mariko (21. Mariko) 
Serie: Cinquantatré stazioni di posta del T kaid  
(T kaid . Goj santsugi) [Reisho] 
silografia policroma, circa 1848-1849, 212x341 mm 
Honolulu Academy of Arts, Gift of James A. Michener, 
1985, HAA19456 
 
 
 

III.16 Mariko. Prodotti celebri delle case da tè 
(Maruko [sic]. Meibutsu chaya) [Stazione 21] 

Serie: Cinquantatré stazioni di posta del T kaid  
(T kaid  goj santsugi no uchi) 
silografia policroma, circa 1833-1834, 235x350 mm 
Honolulu Academy of Arts, Gift of James A. Michener, 
1979, HAA17428 

III.17 Kanaya. La riva distante del fiume oei 
(Kanaya. oeigawa engan) [Stazione 25] 

Serie: Cinquantatré stazioni di posta del T kaid  
(T kaid  goj santsugi no uchi) 
silografia policroma, circa 1833-1834, 248x372 mm 
Honolulu Academy of Arts, Gift of James A. Michener, 
1991, HAA24992 
 

III.18 Kanaya (Kanaya) 
Serie: Cinquantatré stazioni di posta del T kaid  
(T kaid  goj santsugi no uchi) 
silografia in inchiostro nero, prima prova di stampa della 
matrice base (hanshitae), circa 1833-1834, 244x353 
mm 
Honolulu Academy of Arts, Gift of James A. Michener, 
1979, HAA17429 
 

III.19 Kakegawa. Veduta in lontananza del monte 
Akiba (Kakegawa Akiba yama 
enb ) [Stazione 27] 
Serie: Cinquantatré stazioni di posta del T kaid  
(T kaid  goj santsugi no uchi) 
silografia policroma, circa 1833-1834, 255x385 mm 
Honolulu Academy of Arts, Gift of James A. Michener, 
1978, HAA17227 
 

III.20 Mitsuke. Illustrazione del fiume Tenry  
(Mitsuke. Tenry gawa zu) [Stazione 29] 
Serie: Cinquantatré stazioni di posta del T kaid  
(T kaid  goj santsugi no uchi) 
silografia policroma, circa 1833-1834, 241x352 mm 
Honolulu Academy of Arts, Gift of James A. Michener, 
1978, HAA17222 
 
III.21 Hamamatsu. La desolazione dell’inverno 
(Hamamatsu. Fuy gare zu) [Stazione 30] 
Serie: Cinquantatré stazioni di posta del T kaid  
(T kaid  goj santsugi no uchi) 
silografia policroma, circa 1833-1834, 246x351 mm 
Honolulu Academy of Arts, Gift of James A. Michener, 
1991, HAA24994 
 

III.22 Akasaka. Illustrazione delle prostitute di una 
locanda (Akasaka. Ryosha sh fu zu) [Stazione 37] 

Serie: Cinquantatré stazioni di posta del T kaid  
(T kaid  goj santsugi no uchi) 
silografia policroma, circa 1833-1834, 240x351 mm 
Honolulu Academy of Arts, Gift of James A. Michener, 
1991, HAA25007 
 

III.23 [Stazione] 37. Fujikawa (37. Fujikawa) 
Serie: Cinquantatré stazioni di postadel T kaid  
(T kaid . Goj santsugi) [Reisho] 
silografia policroma, circa 1848-1852, 181x257 mm 
Honolulu Academy of Arts, Gift of James A. Michener, 
1991, HAA22672 
 



 

 

III.24 Chiry . Fiera estiva dei cavalli (Chiry . 

Shuka uma ichi) [Stazione 40] 

Serie: Cinquantatré stazioni di posta del T kaid  
(T kaid  goj santsugi no uchi) 
silografia policroma, circa 1833-1834, 231x351 mm 
Honolulu Academy of Arts, Gift of James A. Michener, 
1991, HAA24996 
 
III.25 Yokkaichi. Fiume Mie (Yokkaichi. Miegawa) 

[Stazione 44] 

Serie: Cinquantatré stazioni di posta del T kaid  
(T kaid  goj santsugi no uchi) 
silografia policroma, circa 1833-34, 223x343 mm 
Honolulu Academy of Arts, Gift of James A. Michener, 
1978, HAA17228 
 

III.26 Sh no (Sh no) [Stazione 46] 
Serie: Cinquantatré stazioni di posta del T kaid  
(T kaid  goj santsugi) [Ky ka] 

silografia policroma, circa 1842, 170x229 mm 
Honolulu Academy of Arts, Gift of C.M. Cooke, Sr., 
1933, HAA09850 
 

III.27 Sh no. Scroscio improvviso (Sh no. Hakuu) 

[Stazione 46] 
Serie: Cinquantatré stazioni di posta del T kaid  
(T kaid  goj santsugi no uchi) 
silografia policroma, circa 1833-1834, 241x365 mm 
Honolulu Academy of Arts, Gift of James A. Michener, 
1975, HAA16619 
 

III.28 Sh no. Scroscio improvviso (Sh no. Hakuu) 

[Stazione 46] 

Serie: Cinquantatré stazioni di posta del T kaid  
(T kaid  goj santsugi no uchi) 
silografia policroma, circa 1833-1834, 218x349 mm 
Honolulu Academy of Arts, Gift of James A. Michener, 
1978, HAA17232 
 
III.29 Kameyama. Sereno dopo una nevicata 
(Kameyama. Yukibare) [Stazione 47] 
Serie: Cinquantatré stazioni di posta del T kaid  
(T kaid  goj santsugi no uchi) 
silografia policroma, circa 1833-1834, 253x378 mm 
Honolulu Academy of Arts, Gift of James A. Michener, 
1957, HAA13813 
 

III.30 Tsuchiyama. Pioggia di primavera 
(Tsuchiyama. Haru no ame) [Stazione 50] 

Serie: Cinquantatré stazioni di posta del T kaid  
(T kaid  goj santsugi no uchi) 
silografia policroma, circa 1833-1834, 224x351 mm 
Honolulu Academy of Arts, Gift of James A. Michener, 
1957, HAA13815 
 

III.31 Kusatsu. Negozio di prodotti tipici (Kusatsu. 
Meibutsu tateba) [Stazione 53] 

Serie: Cinquantatré stazioni di posta del T kaid  
(T kaid  goj santsugi no uchi) 
silografia policroma, circa 1833-1834, 246x359 mm 
Honolulu Academy of Arts, Gift of James A. Michener, 
1991, HAA23329 
 
 
 
 

III.32 Città capitale. Il Ponte Grande di Sanj  (Keishi. 
Sanj  oehashi) [Stazione 55] 

Serie: Cinquantatré stazioni di posta del T kaid  
(T kaid  goj santsugi no uchi) 
silografia policroma, circa 1833-1834, 225x350 mm 
Honolulu Academy of Arts, Gift of James A. Michener, 
1955, HAA13677 
 
III.33 [Stazione] 32. Seba (32. Seba) 
Serie: Sessantanove stazioni di posta del Kisokaid  
(Kisokaid  rokuj ky tsugi no uchi) 
silografia policroma, circa 1834-1842, 253x362 mm 
Honolulu Academy of Arts, Gift of James A. Michener, 
1970, HAA15671 
 

III.34 [Stazione] 37. Miyanokoshi (37. Miyanokoshi) 
Serie: Sessantanove stazioni di posta del Kisokaid  
(Kisokaid rokuj ky tsugi no uchi) 
silografia policroma, circa 1834-1842, 244x368 mm 
Honolulu Academy of Arts, Gift of James A. Michener, 
1970, HAA15632 

III.35 [Stazione] 47. oei (47. oei) 

Serie: Sessantanove stazioni di posta del Kisokaid  
(Kisokaid  rokuj ky tsugi no uchi) 
silografia policroma, circa 1834-1842, 243x369 mm 
Honolulu Academy of Arts, Gift of James A. Michener, 
1970, HAA15643 
 

III.36 [Stazione] 48. oekute (48. oekute) 

Serie: Sessantanove stazioni di posta del Kisokaid  
(Kisokaid  rokuj ky tsugi no uchi) 
silografia policroma, circa 1834-1842, 253x377 mm 
Honolulu Academy of Arts, Gift of James A. Michener, 
1970, HAA15644 
 
III.37 [Stazione] 68. Moriyama (68. Moriyama) 
Serie: Sessantanove stazioni di posta del Kisokaid  
(Kisokaid  rokuj ky tsugi no uchi) 
silografia policroma, circa 1834-1842, 244x370 mm 
Honolulu Academy of Arts, Gift of James A. Michener, 
1970, HAA15665 

SEZIONE IV 

 
IV.1 Nihonbashi. Limpidezza dopo la neve 
(Nihonbashi yukibare) 

Serie: Cento vedute di luoghi celebri di Edo (Meisho 
Edo hyakkei) 
silografia policroma, 1856, quinto mese, 358x242 mm 
Honolulu Academy of Arts, Gift of James A. Michener, 
1991, HAA22689 
 

IV.2 oehashi. Acquazzone ad Atake (oehashi Atake 
no y dachi) 
Serie: Cento vedute di luoghi celebri di Edo (Meisho 
Edo hyakkei) 
silografia policroma, 1857, nono mese, 358x241 mm  
Honolulu Academy of Arts, Gift of James A. Michener, 
1991, HAA22745 
 
 
 
 



 

 

IV.3 oehashi. Acquazzone ad Atake (oehashi Atake 
no y dachi) 
Serie: Cento vedute di luoghi celebri di Edo 
(Meisho Edo hyakkei) 
silografia policroma, 1857, nono mese, 360x237 mm 
Honolulu Academy of Arts, Gift of Mrs. C.M. Cooke, 
Sr., 1932, HAA06445 
 
IV.4 Ry goku. La Grande Riviera (Ry gokubashi 

kawabata) 
Serie: Cento vedute di luoghi celebri di Edo 
(Meisho Edo hyakkei) 
silografia policroma, 1856, ottavo mese, 354x249 mm 
Honolulu Academy of Arts, Gift of James A. Michener, 
1991, HAA22731 
 

IV.5 Ry goku. Fuochi d’artificio (Ry goku hanabi) 
Serie: Cento vedute di luoghi celebri di Edo 
(Meisho Edo hyakkei) 
silografia policroma, 1858, ottavo mese, 363x243 mm 
Honolulu Academy of Arts, Gift of James A. Michener, 
1991, HAA22793 
 

IV.6 Neve di sera a Ry goku (Ry goku bosetsu) 

Serie: Otto vedute della Capitale Orientale (T to 
hakkei) 
silografia policroma, 1835-1838, 216x333 mm 
Honolulu Academy of Arts, Gift of James A. Michener, 
1978, HAA17219 
 

IV.7 Ky bashi. Banchina di bambù (Ky bashi 
takegashi) 
Serie: Cento vedute di luoghi celebri di Edo 
(Meisho Edo hyakkei) 
silografia policroma, 1857, dodicesimo mese, 
382x264 mm 
Honolulu Academy of Arts, Gift of James A. Michener, 
1976, HAA16822 
 
IV.8 Eitaibashi (Eitaibashi) 
Serie: Nuova edizione. Luoghi celebri della 
Capitale Orientale (Shinpan. T to meisho) 

silografia policroma, circa 1839-1842, 358x130 mm 
Honolulu Academy of Arts, Gift of James A. Michener, 
1991, HAA22149 
 

IV.9 Kameido. Nei precinti del santuario Tenjin 
(Kameido Tenjin keidai) 
Serie: Cento vedute di luoghi celebri di Edo 
(Meisho Edo hyakkei) 
silografia policroma, 1856, settimo mese, 358x238 
mm 
Honolulu Academy of Arts, Gift of James A. Michener, 
1991, HAA22751 
 

IV.10 Kameido. Il giardino dei susini (Kameido 
umeyashiki) 
Serie: Cento vedute di luoghi celebri di Edo 
(Meisho Edo hyakkei) 
silografia policroma, 1857, undicesimo mese, 
377x265 mm 
Honolulu Academy of Arts, Gift of James A. Michener, 
1991, HAA24103 
 

 

 

IV.11 Kameido. Il giardino dei susini (Kameido 
umeyashiki) 
Serie: Cento vedute di luoghi celebri di Edo (Meisho 
Edo hyakkei) 
silografia policroma, 1857, undicesimo mese, 363x247 
mm 
Honolulu Academy of Arts, Gift of Mrs. Walter 
Dillingham, 1940, HAA11490 
 
IV.12 Ueno. Padiglione di Kiyomizu e laghetto di 
Shinobazu (Ueno Kiyomizud  Shinobazu no ike) 

Serie: Cento vedute di luoghi celebridi Edo (Meisho 
Edo hyakkei) 
silografia policroma, 1856, quarto mese, 355x248 mm 
Honolulu Academy of Arts, Gift of James A. Michener, 
1991, HAA22700 
 

IV.13 Il “pino della luna” sulla collina di Ueno (Ueno 
sannai tsuki no matsu) 

Serie: Cento vedute di luoghi celebri di Edo (Meisho 
Edo hyakkei) 
silografia policroma, 1857, ottavo mese, 371x252 mm 
Honolulu Academy of Arts, Gift of James A. Michener, 
1991, HAA22783 
 

IV.14 Oche a Shinobazu (Shinobazu gan) 
Serie: Otto vedute della Capitale Orientale (T to 
hakkei) 
silografia policroma, 1835-1838, 218x333 mm 
Honolulu Academy of Arts, Gift of James A. Michener, 
1978, HAA17214 
 

IV.15 Campane di sera a Ueno (Ueno bansh ) 

Serie: Otto vedute della Capitale Orientale (T to 
hakkei) 
silografia policroma, 1835-1838, 216x333 mm 
Honolulu Academy of Arts, Gift of James A. Michener, 
1978, HAA17212 
 
IV.16 Asakusa. Davanti a Kaminarimon: Kameya 
(Asakusa Kaminarimon mae Kameya) 
Serie: Edo. Grande serie delle più rinomate case da 
tè (Edo k mei kaitei zukushi) 
silografia policroma, circa 1839-1842, 252x372 mm 
Honolulu Academy of Arts, Gift of James A. Michener, 
1991, HAA23398 
 

IV.17 Asakusa. Kinry zan (Asakusa Kinry zan) 
Serie: Cento vedute di luoghi celebri di Edo (Meisho 
Edo hyakkei) 
silografia policroma, 1856, settimo mese, 373x254 mm 
Honolulu Academy of Arts, Gift of James A. Michener, 
1979, HAA17509 
 

IV.18 Asakusa. Il Kinry zan, disegno dei precinti 
(Asakusa Kinry zan kedai no zu) 
Serie: Luoghi celebri di Edo (Edo Meisho) 
silografia policroma, 1853, ottavo mese, 251x375 mm 
Honolulu Academy of Arts, Gift of James A. Michener, 
1991, HAA22084 
 

 

 

 

 

 



 

 

IV.19 Fiume di Asakusa. Il “pino del successo” e 
Oumayagashi (Asakusagawa. Shubi no matsu 
Oumayagashi) 
Serie: Cento vedute di luoghi celebri di Edo 
(Meisho Edo hyakkei) 
silografia policroma, 1856, ottavo mese, 359x247 mm 
Honolulu Academy of Arts, Gift of James A. Michener, 
1991, HAA22748 
 
IV.20 Yoshiwara. L’argine del Giappone 
(Yoshiwara Nihontsutsumi) 
Serie: Cento vedute di luoghi celebri di Edo 
(Meisho Edo hyakkei) 
silografia policroma, 1857, quarto mese, 358x240 mm 
Honolulu Academy of Arts, Gift of James A. Michener, 
1991, HAA22796 
 

IV.21 Yoshiwara. Fioritura di ciliegi di sera a 
Nakanoch  (Yoshiwara Nakanoch  yazakura) 

Serie: Luoghi celebri della Capitale Orientale (T to 
meisho) 

silografia policroma, circa 1832-1834, 248x364 mm 
Honolulu Academy of Arts, Gift of James A. Michener, 
1991, HAA23572 
 

IV.22 Illustrazione dei teatri del quartiere 
Nich machi (Nich machi shibai zu) 

Serie: Luoghi celebri della Capitale Orientale (T to 
meisho) 

silografia policroma, circa 1832-1834, 245x378 mm 
Honolulu Academy of Arts, Gift of James A. Michener, 
1991, HAA23650 
 

IV.23 Veduta notturna di Saruwakamachi 
(Saruwakamachi yoru no kei) 
Serie: Cento vedute di luoghi celebri di Edo 
(Meisho Edo hyakkei) 
silografia policroma, 1856, nono mese, 367x245 mm 
Honolulu Academy of Arts, Gift of James A. Michener, 
1991, HAA22784 
 
IV. 24 Musashi, Koganei (Musashi Koganei) 
Serie: Trentasei vedute del Fuji (Fuji sanj rokkei) 
silografia policroma, 1858, quarto mese, 374x524 mm 
Honolulu Academy of Arts, Gift of James A. Michener, 
1991, HAA23155 
 

IV.25 

Koganei. Fioritura di ciliegi lungo la riviera 
(Koganei tsutsumi no 
hanazaka) 

Serie: Luoghi famosi di neve, luna e fiori (Meisho 
setsugekka) 
silografia policroma, circa 1844-1848, 256x375 mm 
Honolulu Academy of Arts, Gift of James A. Michener, 
1991, HAA23279 
 
IV.26 

Veduta di Koganei (Koganei no kei) 
Serie: senza titolo 
silografia policroma, circa 1840-1841, 158x514 mm 
Honolulu Academy of Arts, Gift of James A. Michener, 
1991, HAA22346 
 

 

 

IV.27 Galoppatoio a Takada (Takada baba) 
Serie: senza titolo 
silografia policroma, circa 1840-1841, 159x515 mm 
Honolulu Academy of Arts, Gift of James A. Michener, 
1991, HAA22340 
 
IV.28 Hagidera (Hagidera) 
Serie: senza titolo 
silografia policroma, circa 1840-1841, 159x517 mm 
Honolulu Academy of Arts, Gift of James A. Michener, 
1991, HAA22339 
 

IV.29 “Luna. Il ‘pino del successo’ sul fiume 

Sumida” 

Serie: “Neve, luna e fiori sul fiume Sumida” 

inchiostro su carta, shitae, circa 1840-1848, 234x352 
mm 
Honolulu Academy of Arts, Gift of James A. Michener, 
1991, HAA22498 
 

IV.30 “Fiori. Fiori di ciliegio sul fiume Sumida” 

Serie: “Neve, luna e fiori sul fiume Sumida” 
inchiostro su carta, shitae, 1840-1848, 232x345 mm 
Honolulu Academy of Arts, Gift of James A. Michener, 
1991, HAA22497 
 

IV.31 “Neve sul fiume Sumida” 
Serie: “Neve, luna e fiori sul fiume Sumida” 

inchiostro su carta, shitae, 1840-1848, 232x348 mm 
Honolulu Academy of Arts, Gift of James A. Michener, 
1991, HAA22496 
 
IV.32 Inverno. Neve sul fiume Sumida (Fuyu 
Sumidagawa no yuki) 
Serie: Luoghi celebri di Edo nelle quattro stagioni 
(Shiki K to meisho) 

silografia policroma, circa 1832-1834, 376x129 mm 
Honolulu Academy of Arts, Gift of James A. Michener, 
1975, HAA16620 
 

IV.33 Fukagawa. I depositi di legname (Fukagawa 
Kiba) 
Serie: Cento vedute di luoghi celebri di Edo (Meisho 
Edo hyakkei) 
silografia policroma, 1856, ottavo mese, 366x242 mm 
Honolulu Academy of Arts, Gift of James A. Michener, 
1991, HAA24114 
 
IV.34 Meguro. Ponte Tamburo e Collina del 
Tramonto (Meguro Taikobashi y hi no oka) 

Serie: Cento vedute di luoghi celebri di Edo (Meisho 
Edo hyakkei) 
silografia policroma, 1857, quarto mese, 357x241 mm 
Honolulu Academy of Arts, Gift of James A. Michener, 
1991, HAA22807 

IV.35 Ochanomizu (Ochanomizu) 

Serie: Luoghi celebri di Edo (Edo meisho) 

silografia policroma, 1853, undicesimo mese, 249x372 
mm 
Honolulu Academy of Arts, Gift of James A. Michener, 
1991, HAA22088 
 
 

 



 

 

IV.36 Il traghetto di Kawaguchi e lo Zenk ji 
(Kawaguchi no watashi Zenk ji) 
Serie: Cento vedute di luoghi celebri di Edo 
(Meisho Edo hyakkei) 
silografia policroma, 1857, secondo mese, 337x212 mm 
Honolulu Academy of Arts, Gift of James A. Michener, 
1991, HAA22709 
 

IV.37 Il traghetto di Yoroi nel quartiere di Koami 
(Yoroi no watashi Koamich ) 

Serie: Cento vedute di luoghi celebri di Edo 
(Meisho Edo hyakkei) 
silografia policroma, 1857, decimo mese, 354x248 mm 
Honolulu Academy of Arts, Gift of James A. Michener, 
1991, HAA22737 
 

IV.38 Illustrazione del ponte Imado (Imadobashi no 
zu) 

Serie: Edo. Grande serie delle più rinomate case 
da tè (Edo k mei kaitei zukushi) 
silografia policroma, circa 1835-1838, 251x375 mm 
Honolulu Academy of Arts, Gift of James A. Michener, 
1991, HAA24143 
 

IV.39 Traghetto di Haneda e santuario di Benten 
(Haneda no watashi Benten 
no yashiro) 

Serie: Cento vedute di luoghi celebri di Edo 
(Meisho Edo hyakkei) 
silografia policroma, 1858, ottavo mese, 349x240 mm 
Honolulu Academy of Arts, Gift of James A. Michener, 
1991, HAA22768 
 
IV.40 Il ponte Suid  e [il quartiere di] Surugadai 
(Suid bashi Surugadai) 
Serie: Cento vedute di luoghi celebri di Edo 
(Meisho Edo hyakkei) 
silografia policroma, 1857, quinto mese intercalare, 
352x248 mm 
Honolulu Academy of Arts, Gift of James A. Michener, 
1991, HAA22758 
 
IV.41 Fiori di iris a Horikiri (Horikiri no hanash bu) 
Serie: Cento vedute di luoghi celebri di Edo 
(Meisho Edo hyakkei) 
silografia policroma, 1857, quinto mese intercalare, 
354x245 mm 
Honolulu Academy of Arts, Gift of James A. Michener, 
1991, HAA22345 
 
IV.42 Kanda. Quartiere dei tintori (Kanda 
kon’yach ) 
Serie: Cento vedute di luoghi celebri di Edo 
(Meisho Edo hyakkei) 
silografia policroma, 1857, undicesimo mese, 
368x253 mm 
Honolulu Academy of Arts, Gift of James A. Michener, 
1991, HAA22771 
 
 
 
 
 
 
 
 
 

IV.43 oedenmach . Negozi di tessuti (oedenmach  
momendana) 

Serie: Cento vedute di luoghi celebri di Edo (Meisho 
Edo hyakkei) 
silografia policroma, 1858, quarto mese, 350x240 mm 
Honolulu Academy of Arts, Gift of James A. Michener, 
1991, HAA22696 
 
IV.44 Aceri a Mama, ponte annesso del santuario di 
Tekona (Mama no 
momiji Tekona no yashiro tsugihashi) 
Serie: Cento vedute di luoghi celebri di Edo (Meisho 
Edo hyakkei) 
silografia policroma, 1857, mese iniziale, 361x247 mm 
Honolulu Academy of Arts, Gift of James A. Michener, 
1991, HAA22788 
 
IV.45 Luna d’autunno a Takanawa (Takanawa 
akizuki) 
Serie: Otto vedute della Capitale Orientale (T to 
hakkei) 
silografia policroma, 1835-1838, 217x332 mm 
Honolulu Academy of Arts, Gift of James A. Michener, 
1978, HAA17217 
 
IV.46 Luna serale a Kasumigaseki (Kasumigaseki 
yoru no tsuki) 
Serie: Luoghi celebri della Capitale Orientale (T to 
meisho) 
silografia policroma, circa 1843-1847, 375x85 mm 
Honolulu Academy of Arts, Gift of James A. Michener, 
1991, HAA22120 
 
IV.47 La cascata di J nisha a Yotsuya nella Capitale 
Orientale (T to Yotsuya J nisha no taki) 
silografia policroma, circa 1852, 333x77 mm 
Firma: Hiroshige hitsu 
Honolulu Academy of Arts, Gift of James A. Michener, 
1991, HAA24703 
 
IV.48 Il “pino dell’armatura appesa” sulla collina di 
oei a Shinagawa (Shinagawa oei hakkeizaka 
yoroikake matsu) 
Serie: “Colline famose della Capitale Orientale” 

silografia policroma, circa 1839-1842, 234x344 mm 
Honolulu Academy of Arts, Gift of James A. Michener, 
1991, HAA23300 
 
IV.49 Fukagawa. Susaki e J mantsubo (Fukagawa 
Susaki J mantsubo) 
Serie: Cento vedute di luoghi celebri di Edo (Meisho 
Edo hyakkei) 
silografia policroma, 1857, quinto mese intercalare, 
355x244 mm 
Honolulu Academy of Arts, Gift of James A. Michener, 
1959, HAA14516 
 

IV.50 Fuochi delle volpi nella notte di capodanno 
all’olmo bianco di oeji (oeji Sh zoku enoki 
oemisoka no kitsunebi) 
Serie: Cento vedute di luoghi celebri di Edo (Meisho 
Edo hyakkei) 
silografia policroma, 1857, nono mese, 360x243 mm 
Honolulu Academy of Arts, Gift of James A. Michener, 
1991, HAA22816 
 



 

 

SEZIONE FOTOGRAFICA 

 

V.1 Kusakabe Kinbei 

358 Wisteria 
[Kameido, Tokyo] 
circa 1880, stampa all’albumina dipinta a mano, 
260x199 mm 
JCII, Tokyo 
 
V.2 Adolfo Farsari 

D85, Kameido, Tokyo, (Wistaria [sic] Flower) 
[Kameido, Tokyo] 
circa 1880, stampa all’albumina dipinta a mano, 
220x275 mm 
JCII, Tokyo 
 

V.3 Adolfo Farsari 

252 Iris Garden in Horikiri, Tokyo 
[Horikiri, Tokyo] 
1880-1890, stampa all’albumina dipinta a mano, 
201x260 mm 
JCII, Tokyo 
 

V.4 Kusakabe Kinbei 

630 Cherry Bank at Koganei 
[Koganei, Tokyo] 
circa 1880, stampa all’albumina dipinta a mano, 
200x254 mm 
JCII, Tokyo 
 
V.5 Autore non identificato 

229 Yacht 
[località non identificata] 
anni 1880-1890, stampa all’albumina dipinta a mano, 
193x242 mm 
JCII, Tokyo 
 
V.6 Autore non identificato 

No.12, The Asakusaji Temple, Tokyo / (T ky  
meisho) Asakusa nakamise 
[Asakusa, Tokyo] 
1900-1910, collotipo, 91x140 mm 
JCII, Tokyo 
 
V.7 Autore non identificato 

Asakusa Park Tokyo / Asakusa k en katsud  
[Asakusa, Tokyo] 
1910-1920, mezzatinta, 98x137mm 
JCII, Tokyo 
 
V.8 Adolfo Farsari 

M4. Evening Banquest Yojio, Kioto [sic] Yoj , 
Kioto 
[Yojÿ, Kyoto] 
1880-1890, stampa all’albumina dipinta a mano, 
202x263 mm 
JCII, Tokyo 
 
V.9 Autore non identificato 

“Ponte di Arashiyama, Kyoto” 

1880-1890, stampa all’albumina dipinta a mano, 
186x243 mm 
JCII, Tokyo 
 
 
 

 

 

V.10 Autore non identificato 

“Arashiyama, Kyoto” 

circa 1910, stampa all’albumina dipinta a mano, 90x140 
mm 
JCII, Tokyo 
 
V.11 Autore non identificato 

“Arashiyama, Kyoto” 

fine Ottocento, stampa all’albumina dipinta a mano, 
206x252 mm 
JCII, Tokyo 
 
V.12 Adolfo Farsari 

F26 Kiyomidzu [sic] 
[Tempio Kiyomizu, Kyoto] 
circa 1890, stampa all’albumina dipinta a mano, 
194x240 mm 
JCII, Tokyo 
 
V.13 Adolfo Farsari 

A344. Kin kakuji, Kioto [sic] 
[Padiglione d’Oro Kinkakuji, Kyoto] 
circa 1880,  stampa all’albumina dipinta a mano, 
203x264 mm 
JCII, Tokyo 
 
V.14 Autore non identificato 

View of Enoshima from Shichirigahama / 
Shichirigahama yori Enoshima enb   
[Shichirigahama, Kamakura] 
circa 1910, collotipo, 90x140 mm 
JCII, Tokyo 
 
V.15 Autore non identificato 

View of Hichirigahama [sic] / S sh  Kamakura 
Shichirigahama 
[Shichirigahama, Kamakura] 
1900-1910, collotipo, 91x141 mm 
JCII, Tokyo 
 
V.16 Autore non identificato 

Amanohashidate Inland Sea of Bingo, Japan. / 
Amanohashidate 
[Amanohashidate, Kyoto] 
1900-1910, collotipo, 91x140 mm 
JCII, Tokyo 
 
V.17 Autore non identificato 

View of Matsushima Inland-Sea / Matsushima no 
zekkei 
[Matsushima, Miyagi] 
1900-1910, collotipo, 91x141 mm 
JCII, Tokyo 
 
V.18 Autore non identificato 

Futamigaura, Ise. / Ise Futamigaura 
1900-1910, collotipo, 91x140 mm 
JCII, Tokyo 
 
V.19 Autore non identificato 

Dotombori, Osaka 
circa 1910, stampa al platino, 90x139 mm 
JCII, Tokyo 
 



 

 

V.20 Kusakabe Kinbei 

861 Fuji from Hakone Lake 
[Hakone, Kanagawa] 
circa 1880, stampa all’albumina dipinta a mano, 
194x253 mm 
JCII, Tokyo 
 
V.21 Kusakabe Kinbei 

25 Fuji from Hakone Lake 
[Hakone, Kanagawa] 
circa 1880, stampa all’albumina dipinta a mano, 
202x262 mm 
JCII, Tokyo 
 
V.22 Kusakabe Kinbei 

82 Lake Hakone 
[Hakone, Kanagawa] 
circa 1880, stampa all’albumina dipinta a mano, 
206x267 mm 
JCII, Tokyo 
 

V.23 Kusakabe Kinbei 

861 Fuji from Hakone Lake 
[Hakone, Kanagawa] 
circa 1880, stampa all’albumina dipinta a mano, 
200x256 mm 
JCII, Tokyo 
 
V.24 Felice Beato 

“Hakone” 

[Hakone, Kanagawa] 
circa 1860, stampa all’albumina dipinta a mano, 
90x142 mm 
JCII, Tokyo 
 
V.25 Autore non identificato 

Fuji from Hakone Lake / Hakone no mizuumi t  
Fuji 
[Hakone, Kanagawa] 
circa 1910, collotipo, 91x140 mm 
JCII, Tokyo 
 
V.26 Autore non identificato 

Fuji From Humazu / Humazu no Fuji 
[Numazu, Shizuoka] 
circa 1910, collotipo, 90x140 mm 
JCII, Tokyo 
V.27 Autore non identificato 

Fuji from Yoshiwara / T kaid  hidari Fuji 
[Yoshiwara, Shizuoka] 
1900-1910, collotipo, 90x140 mm 
JCII, Tokyo 
 
V.28 Autore non identificato 

Fuji-mountain from Nihonmatsu / Nihonmatsu no 
Fuji 
[Nihonmatsu, Fukushima] 
circa 1910, collotipo, 92x143 mm 
JCII, Tokyo 
 
 
 
 
 
 
 

V.29 Autore non identificato 

107 Fuji and Kashiwabara Lake 
[Kashiwabara, Shiga] 
circa 1880, stampa all’albumina dipinta a mano, 
217x272 mm 
JCII, Tokyo 
 
V.30 Autore non identificato 

(F56) Fuji Mountain of Iwabuchi / Iwabuchi no Fuji 
[Iwabuchi, Fujigawashi, Shizuoka] 
circa 1910, collotipo, 141x91 mm 
JCII, Tokyo 
 

V.31 Barone Raimund von Stillfried Ratenicz 

361. Saruhashi 
[Ponte della Scimmia, Yamanashi] 
circa 1874, stampa all’albumina dipinta a mano, 
90x141 mm 
JCII, Tokyo 
 
 
 



 

 

POESIA E BELLEZZA NELLA NATURA DI HIROSHIGE 

Gian Carlo Calza 
 

Hiroshige, nato nel 1797 a Edo oggi Tokyo, visse in un’epoca del Giappone socialmente e artisticamente 

ricca di fermenti, nel crogiuolo di trasformazioni politiche e culturali e delle nuove tendenze. La sua città era 
la più grande metropoli del mondo con circa un milione e mezzo di abitanti quando egli si affermò come 

artista intorno al 1834. Edo si era sviluppata in modo impressionante in pochissimo tempo diventando, dal 

villaggio che era, una grande metropoli, anzi un ciclopico insieme di villaggi e tale rimane ancor oggi (sez. 
IV). Uno dei motivi, oltre quello di esser divenuta capitale amministrativa del paese, fu la residenza 

alternata dei daimy , i feudatari (sez. III). Pare che il loro titolo, che significa “grande nome”, derivasse dal 

fatto che all’inizio i loro nomi personali erano scritti molto più in grande degli altri sulle mappe catastali in 
quanto essi risultavano occupare più territorio. La loro residenza a Edo era stata resa coatta con una serie 

di editti tra il 1635 e il 1642 da Iemochi, terzo sh gun dei Tokugawa. Nel 1600 Tokugawa Ieyasu aveva 

sottomesso il Giappone dopo una serie di guerre interne che duravano dalla metà del Quattrocento. Nel 
1603 egli aveva assunto la carica di sh gun: massima autorità politica, amministrativa e militare del paese. 

Aveva riorganizzato il sistema feudale e conservato l’imperatore al vertice di ogni potere del paese, anche 

quello religioso, ma con efficacia del tutto simbolica. Un sistema questo che attraverso il controllo da un lato 
dell’imperatore, con l’omaggio e il rispetto, e dall’altro dei feudatari con l’esercizio della forza militare e 

politica, consentì agli sh gun Tokugawa di impedire ogni possibilità di sovvertimento fino all’apertura del 

paese all’Occidente a metà dell’Ottocento. 
I daimy  dovevano prestare servizio alla corte dello sh gun nel munitissimo castello al centro della città, 

oggi residenza imperiale. Ai circa duecentosessanta feudatari del Giappone era richiesto di risiedere a Edo 

per un anno e per un anno nei loro domini, ma durante questo periodo le loro famiglie erano invitate a 
restare nella residenza di Edo, formalmente ospiti, sostanzialmente ostaggi dello sh gun. Mediamente ogni 

feudatario aveva tre residenze: per sé, per la propria famiglia e per il largo seguito. Quindi la città non solo 

era caratterizzata da molte centinaia di dimore palaziali, ma anche da decine di migliaia di persone che 
dovevano essere approvvigionate e servite di ogni cosa.  

Il “rapportarsi al proprio signore per prestar servizio a rotazione” (sankin k tai) prevedeva che il governo 

dello sh gun stabilisse quale daimy  e quando dovesse trovarsi a Edo o nel proprio feudo. Inoltre lo 
spostamento di un feudatario tra Edo e la propria residenza territoriale poteva avvenire solo quando 

autorizzato, in modo formale, con un gran seguito e lungo un percorso indicato dal governo e cioè per 

strade da esso strettamente controllate. E’ stato calcolato che il sistema del sankin k tai finiva per incidere 
tra il settanta e l’ottanta per cento sulle entrate di ciascun feudo. Da questa pratica derivarono varie 

conseguenze. In primo luogo contribuì a un grave e cronico indebitamento dei daimy  con gli usurai e i 

mercanti di Edo e di Osaka il che impediva loro di accumulare somme sufficienti e armarsi in modo 
pericoloso per i Tokugawa. Al tempo stesso però contribuì allo sviluppo dei ceti cittadini, soprattutto quelli 

finanziari e mercantili, ma anche quelli artigianali. Inoltre facilitò la diffusione nel paese degli usi e dei 

costumi di Edo contribuendo alla formazione non solo di una cultura nazionale, ma anche della 
consapevolezza di unità dello stato. Perciò è nell’articolarsi del rapporto tra aristocrazia di spada e ceti 

cittadini di Edo che si sviluppò la nuova cultura popolare e protomoderna. Essa ebbe la sua espressione 

principale nel mondo fluttuante come poco prima, in epoca Momoyama (1568-1615), era avvenuto tra 
Miyako (oggi Kyoto), Sakai e Osaka, il cosiddetto Kamigata, tra l’aristocrazia di Corte e l’alta borghesia che 

avevano prodotto l’arte del tè e la sua ricca e complessa estetica. 

Hiroshige apparteneva alla famiglia And  ed era stato chiamato Tokutar . Gli And  erano samurai di basso 
rango al servizio dello sh gun. In Giappone esisteva allora un’aristocrazia della corte imperiale, i kuge, e 

un’aristocrazia di spada, i samurai, che era la classe militare e rappresentava il sette per cento della 

popolazione, circa un milione. Di essi solo una minima parte aveva rendite terriere che controllava 
direttamente: i daimy . Gli altri dipendevano da questi o dai vassalli diretti dello sh gun ricevendo da essi 

stipendi in riso. Il lungo periodo di pace garantito dai Tokugawa ne aveva però stravolto la funzione dei 

samurai più bassi e da combattenti essi si erano trasformati in funzionari dell’amministrazione e della 
sicurezza al servizio dello sh gun o dei vari daimy  nelle varie città, ma questo raramente garantiva loro la 

sussistenza. Dovevano perciò arrangiarsi con altri mestieri: insegnante, medico, pittore.  

Il padre di Hiroshige, Genemon, aveva una carica ereditaria di capo della caserma dei pompieri dello 
sh gun di Yayosugashi nell’attuale distretto di Marunouchi; caserma nella quale viveva con la famiglia e 

dove Hiroshige rimase fino al 1842. L’incarico di famiglia passò a lui quando, nel 1809 a tredici anni perse 



 

 

entrambi i genitori. Aveva già cominciato a studiare pittura classica di scuola Kan  dal 1806 e, come era 

frequente nella formazione artistica dell’epoca, studiò anche pittura dei letterati (bunjinga), la prospettiva 
occidentale e il naturalismo della scuola Maruyama-Shij . In breve tempo tuttavia si orientò verso l’arte 

dell’ukiyoe, il mondo fluttuante e corrente artistica dominante. Certo gli straordinari pittori di beltà femminili 

e di attori della fine Settecento e inizi dell’Ottocento, quali Shunsh , Sharaku, Utamaro, Kiyonaga, Eishi, 
Ch ki stavano scomparendo o erano scomparsi da tempo. Nel mondo fluttuante Katsushika Hokusai (1760-

1849) se ne stava appartato come un gigante solitario fuori di ogni scuola o corrente artistica, mentre quella 

degli Utagawa dominava su tutti con gli studi di Toyokuni (1769-1825) e Toyohiro (1773-1828) i due 
principali allievi del suo fondatore Toyoharu (1735-1814). 

Pare che Hiroshige abbia tentato di farsi ammettere dal primo senza riuscirvi; venne invece accolto dal 

secondo tra il 1810 e il 1811. Forse fu la sua fortuna perché mentre Toyokuni, eccellendo e dominando la 
scena del mondo artistico, continuava la tradizione delle figure femminili e soprattutto degli attori, Toyohiro, 

meno prorompente, si esercitava anche nel paesaggio il cui interesse deve aver trasmesso a Hiroshige. Tra 

il 1812 e il 1813 ricevette dal maestro il nome d’arte che lo rese famoso: Utagawa Hiroshige. Va anche 
ricordato che allora il principale artista del tempo, Hokusai, aveva già cinquantatré anni, trentasette più del 

giovane apprendista e futuro rivale nel paesaggio.  

Le prime stampe di Hiroshige furono di beltà femminili nella maniera di Kunisada (1786-1864), allievo di 
Toyokuni e suo grande amico, ma anche di Kikugawa Eizan (1787-1867) e di Keisai Eisen (1790-1848) che 

in quegli anni andavano per la maggiore nelle stampe e dipinti di belle donne. I temi che anche a un 

principiante come lui poteva capitare di vedersi assegnate dallo studio erano i ritratti degli attori del teatro 
popolare kabuki che rappresentavano la tipologia più raffigurata. C’erano poi i guerrieri del passato, nonché 

episodi della storia e della tradizione. Ma il materiale più frequente era quello dell’illustrazione di antologie 

di poesie umoristiche di cui esisteva una grande richiesta a Edo e di cui Hiroshige produsse diversi 
esemplari, anche se di scarso valore artistico: non aveva trovato ancora la sua via.  

Questa fase dell’arte di Hiroshige durò fino al 1828, l’anno di morte di Toyohiro, e fu una fase sperimentale 

in cui egli era ancora lontano dall’aver trovato la propria via anche se qualche opera di paesaggio 
cominciava a comparire. In questi anni si dedicò anche all’illustrazione dei libri, ma senza eccellervi in 

modo particolare si firmava Ichiy sai Hiroshige. A proposito degli inizi stentati e prolungati di chi, quasi 

dall’oggi al domani, sarebbe divenuto uno dei principali artisti del mondo fluttuante, bisogna ricordare 
ch’egli era impedito a sviluppare a fondo la sua via nella pittura dall’impegno ufficiale di funzionario dello 

sh gun ereditato dal padre. Al tempo stesso però l’impiego gli garantiva un’entrata, anche se assai limitata, 

e l’abitazione ch’egli infatti non lasciò fino a maturità inoltrata nel 1842. Erano delle garanzie che potevano 
compensare, almeno in parte, la perdita improvvisa dell’un genitore dopo l’altro in età pre-adolescenziale e 

la conseguente insicurezza del presente. È anche possibile che queste vicende e condizioni abbiano 

contribuito a favorire lo sviluppo del suo carattere di profonda religiosità che lo conduceva a osservare nel 
modo sereno, distaccato, e talvolta umoristico che traspare dalla sua arte sia gli elementi della natura sia i 

fatti della vita. 

Il problema principale di un artista del mondo fluttuante alle prime armi era quello di procurarsi un editore 
che pubblicasse le sue stampe e Hiroshige, anche se appoggiato da Toyohiro, non faceva eccezione. 

Innanzitutto va ricordato che esse non erano necessariamente un oggetto di decorazione, ma avevano un 

ruolo importantissimo nella comunicazione delle mode, dei costumi, del teatro e della cultura in genere 
nonché della pubblicità, simile ai rotocalchi di oggi. Di conseguenza la loro realizzazione era un affare assai 

importante e impegnativo non un’intrapresa personale dell’artista, ma un fenomeno complesso che 

coinvolgeva diverse persone e livelli. 
In primo luogo l’artista doveva trovare l’editore o gli editori che si assumessero l’impegno della produzione 

magari in coedizione, soprattutto nel caso di una serie di stampe. L’editore era più simile al nostro 

impresario che allo stampatore dei lavori occidentali di grafica. Insieme con l’artista concordava l’opera 
sulla base di un disegno che questi gli presentava. Poi si faceva fornire da lui un disegno della stampa nei 

suoi contorni definitivi dipinti con massima precisione su carta sottilissima. Tale disegno passava poi 

all’intagliatore che lo incollava a faccia in giù, e quindi al rovescio, su una tavoletta di ciliegio di montagna 
particolarmente duro. Successivamente la maggior parte del retro della carta veniva bagnata, grattata e 

rimossa in modo che sulla tavoletta rimanessero solo le linee di contorno del disegno rovesciato. Poi la 

tavoletta veniva intagliata in modo da lasciare in rilievo solo tali le linee di contorno. Si produceva così la 
matrice di base. Da questa prima matrice si tirava qualche prova su una delle quali l’artista indicava, 

scrivendone il nome, i colori da stampare e in quali punti del disegno mettere effetti speciali come per 



 

 

esempio uno sfumato piuttosto che colore piatto. Lo stampatore tirava quindi, sempre su carta sottilissima, 

tante prove della matrice di base quanti erano i colori da stampare e su ognuno di questi fogli veniva 
indicato un solo colore. A questo punto l’intagliatore, incollato ogni foglio su una tavoletta diversa, intagliava 

una matrice per colore in modo da lasciare in rilievo solo l’area di ciascuno di essi, con lo stesso 

procedimento usato per quella dei contorni.  
Infine si procedeva alla stampa facendo passare un foglio su tutte le matrici preparate per quel disegno e 

debitamente inchiostrate, partendo dal nero e seguendo progressivamente con gli altri colori previsti. Per 

garantire che tutti i colori si imprimessero correttamente sulla superficie senza sovrapporsi 
accidentalmente, ciascuna matrice era dotata di due registri (kent ). Essi venivano intagliati in rilievo 

esattamente nella stessa posizione in tutte le matrici. Uno, in forma di elle “L” rovesciata, si trovava in 

basso a destra, l’altro, in forma di segmento retto, in alto a sinistra. Al momento della stampa il foglio da 
imprimere veniva fatto cadere esattamente entro i due registri per ogni passaggio di stampa.  

Gli anni successivi, tra il 1829 e il 1834, furono quelli della grande svolta della vita ed è possibile che sia 

stata l’indipendenza artistica a innescarla, il trovarsi cioè senza un maestro che ne governasse l’attività, 
ancorché poco influente e determinante come certo Toyohiro era per esempio rispetto a Toyokuni.  

Che cosa spinge un artista a divenire tale? Che cosa indusse Hiroshige a modificare la propria esistenza e 

indirizzare la ricerca pittorica soprattutto verso natura e paesaggio? Nella mancanza pressoché totale di 
scritti autobiografici o teorici e in presenza di materiale biografico tardo e agiografico, come quello 

dell’allievo Hiroshige III, si devono integrare gli scarsi documenti attendibili in nostro possesso attingendo 

direttamente all’opera. Alcuni fatti possono venirci in aiuto tenendo conto però che consentono di formulare 
piuttosto ipotesi che certezze.  

Forse non determinante ma senz’altro influente fu la pubblicazione della serie delle Trentasei vedute del 

monte Fuji (Fugaku sanj rokkei) di Hokusai che principiò a uscire nel 1830 e rappresentò una vera e 
propria rivoluzione nel modo di concepire il paesaggio. Il successo del grande maestro e la visione delle 

sue stampe può avere indotto Hiroshige a tentare la propria di interpretazione del paesaggio. Trovò perciò 

un editore, Kawaguchiya Sh z , per pubblicare tra il 1831 e il 1832 la serie di dieci stampe Località celebri 

della capitale orientale, (T to meisho), dove capitale orientale, T to, era un altro modo di chiamare Edo. Si 

tratta di fogli stampati nel formato più importante, l’ ban, e risentono fortemente dell’influenza delle 

Trentasei vedute di Hokusai. La serie non ebbe particolare successo, ma deve aver convinto Hiroshige 
nella propria scelta. Infatti di lì a poco, probabilmente dal 1832, il tema fu ripreso con lo stesso titolo da un 

altro editore, Sanoya Kihei della Kikakud . Le immagini prodotte per questa seconda versione ebbero 

grande successo e rappresentano il definitivo spostamento di Hiroshige verso la creazione di una nuova, 
personale, concezione del paesaggio. Forse per marcare questo passaggio prese a firmarsi Ichiry sai 

Hiroshige, invece del precedente Ichiy sai. 

Il 1832 fu significativo per altri due avvenimenti di grande portata. Dal punto di vista delle scelte esistenziali 
Hiroshige si rese conto che il suo impegno come funzionario dell’amministrazione dello sh gun, per quanto 

marginale fosse, non gli consentiva la concentrazione totale nell’arte di cui aveva bisogno per esprimerla ai 

massimi livelli. Decise perciò di rinunciare all’incarico ereditario trasferendolo, probabilmente nel terzo 
mese, ad And  Nakajir  che divenne anche il nuovo capo della famiglia. L’investitura venne anche con 

l’adozione perciò non è chiaro se Nakajir , che risulterebbe figlio di Hiroshige, lo fosse per nascita o per 

questo motivo. Comunque fosse Hiroshige continuò ad abitare nella residenza della caserma dei pompieri 
ancora per dieci anni. Il secondo evento fondamentale per la sua ricerca artistica fu la partecipazione alla 

delegazione dello sh gun che tutti gli anni era inviata a scortare dei cavalli consacrati in dono all’imperatore 

lungo la principale arteria che collegava la capitale amministrativa a quella imperiale, Edo a Miyako: la “via 
del mare orientale” (T kaid ). Hiroshige avrebbe accompagnato questa missione, non si sa però con quale 

funzione, dato che probabilmente avvenne dopo l’abbandono della propria posizione amministrativa sotto lo 

sh gun, e avrebbe schizzato i momenti salienti del viaggio, i paesaggi, le località più famose. Alcuni 
studiosi hanno espresso dubbi sull’effettiva partecipazione di Hiroshige a tale missione altri, basandosi su 

dichiarazioni di un allievo del maestro, Hiroshige III, riportate dal biografo Iijima, hanno suggerito che essa 

si sarebbe svolta prima, intorno al 1830, avanzata probabilmente per accorciare le distanze con l’uscita 
delle Trentasei vedute del monte Fuji di Hokusai, altri ancora ritengono, e sono i più, che Hiroshige avrebbe 

accompagnato la missione solo per una parte del viaggio e si sarebbe avvalso per la restante parte di libri e 

pubblicazioni varie. A tutt’oggi l’ipotesi che Hiroshige abbia partecipato alla missione del 1832 anche se 
solo in parte rimane la più attendibile e largamente accolta. 



 

 

Da questa esperienza sarebbe derivato il suo capolavoro, Le cinquantatré stazioni di posta del T kaid  

(T kaid  goj san tsugi no uchi), che cominciarono a uscire probabilmente nel 1833 e nel 1834 vennero 
pubblicate in forma di album completo in due volumi. Il T kaid  ebbe un successo strepitoso. Fu ristampato 

più volte e i fogli più celebri vennero tirati fino al logoramento delle matrici. È stato anche ipotizzato, senza 

dimostrazioni possibili, che il successo del T kaid  abbia causato l’interruzione delle uscite delle Trentasei 

vedute del monte Fuji di Hokusai che l’editore Nishimura della casa Eijud  stava spingendo ben oltre i 

trentasei fogli programmati e che nel 1833 aveva già raggiunto i quarantasei con una nuova edizione 

completa. Hiroshige non era certo ancora famoso quando intraprese la produzione di Le cinquantatré 

stazioni di posta del T kaid , e si rivolse a un editore nuovo e pressoché sconosciuto Takenouchi 

Magohachi con la sua H eid . Ma l’edizione policroma di cinquantacinque fogli (le cinquantatré stazioni più 

la partenza e l’arrivo) a stampa era un progetto organizzativo e finanziario enorme perciò egli realizzò una 
coedizione con un editore assai più forte, la Senkakud  di Tsuruya Kiemon che, dopo il successo iniziale, 

venne tuttavia liquidato da H eid  che procedette da solo. La serie in poco più di un anno venne finita e 

ripubblicata in due album con un frontespizio, una prefazione e un indice. H eid  continuò a pubblicarla 
con ogni probabilità fino al periodo Meiji (1868-1912) sistemando o intagliando di nuovo le matrici rovinate e 

al T kaid  appartengono le stampe più pubblicate di tutto l’ukiyoe.  

Che cosa rese e rende così straordinaria questa serie di vedute? Ovviamente delle cinquantacinque 
immagini non tutte sono della stessa qualità e forza di espressione, ma i diversi aspetti che Hiroshige vi 

tratta manifestano la sua concezione unitaria dell’essere.  Hiroshige tratta della bellezza della natura e del 

paesaggio, ma anche dell’uomo che svolge le proprie attività sia inerenti al viaggiare, tema della serie, sia 
al lavoro e ai molteplici aspetti della vita quotidiana. E nel farlo egli sembra condurre i diversi elementi a 

manifestare un’unica forza universale. Esistono similitudini impressionanti fra la natura e gli esseri umani 

per esempio nella stampa in Sh no sotto il cui temporale uomini e piante sembrano piegarsi all’unisono, o 
in Hakone dove il ritmo del corteo shogunale, visto come tante macchie incassate in una stretta gola, 

riecheggia quello dei prati e delle rocce sulla grande montagna al centro, o Y i dove la grande roccia in 

primo piano con i pini che la sormontano e la roccia a sinistra con sopra i viandanti sembrano tutti in 
analoga postura e materia; a contrasto poi con la serenità del piatto mare, bianche vele distese e divinità 

del Fuji innevato che su tutto si erge in lontananza. È con questa opera che Hiroshige comincia a rivelarsi 

maestro nell’uso della pioggia, delle nebbie e brume e degli sfumati (bokashi). 
Il viaggio verso Kyoto del 1832 portò alla creazione di altre due serie paesistiche importanti. Le Otto vedute 

[della provincia] di mi ( mi hakkei) si rifanno a una concezione estetica sorta in Cina forse nella dinastia 

Song meridionale (1127-1279) sulle Otto vedute [della confluenza] dei fiumi Xiao e Xiang (Xiao Xiang ba 

qing) presso il lago Dongting e poi importata in Giappone dove si diffuse nella pittura di paesaggio. E in 

effetti rispetto al T kaid  in questa serie compare un approccio più classicheggiante, privo quasi del tutto di 

figure umane dove la natura trionfa nella sua monumentalità, come appunto nella grande pittura paesistica 
cinese o giapponese di epoca classica. Per questo motivo si tratta di opere di intensità estetica particolare. 

Completamente diverso è invece il modo usato nelle Otto vedute della capitale delle capitali (Ky to hakkei) 

anch’esse originate dal viaggio per Miyako, che Hiroshige ci sia mai arrivato o meno. In esse Hiroshige 
torna al suo nuovo stile inaugurato con le dieci Località celebri della capitale orientale e sviluppato in Le 

cinquantatré stazioni di posta del T kaid  e dove le figure umane sono più equilibratamente rapportate agli 

elementi della natura che nella serie su mi.  
Gli anni trenta sono anche quelli dove Hiroshige si avvia a controllare di fatto la creazione dei soggetti della 

natura: fiori, uccelli, pesci, farfalle e animali di cui diviene rapidamente il disegnatore quasi esclusivo. In 

quell’epoca i giapponesi erano anche particolarmente attratti dall’esotico e quindi andavano alla ricerca 
soprattutto di uccelli rari per adornarne le grandi voliere nei parchi e farne oggetto di attrazione anche nei 

luoghi di ritrovo come ristoranti e case da tè. Ed era lì che Hiroshige aveva la possibilità di vederli e studiarli 

per poi riprodurli. È particolarmente difficile avanzare delle valide ipotesi di datazione delle stampe, 
soprattutto quelle della natura in mancanza di riferimenti formali sui fogli stessi. Riferimenti per i quali si può 

fare affidamento a partire dalla sostituzione dei sigilli censori puri tipo “approvato” (KIWAME) con quelli 

contenenti una data zodiacale, a partire dal 1852. 
Nella seconda metà degli anni trenta creò diverse serie paesistiche importanti come le Otto vedute della 

capitale orientale (T to hakkei) o le Otto vedute del fiume Sumida (Sumidagawa hakkei). Ma il nuovo 

capolavoro ebbe probabilmente inizio nel 1835 che è l’anno in cui Eisen cominciò a far uscire per 
Takenouchi della H eid  Le sessantanove stazioni di posta del Kisokaid  (Kisokaid  rokuj ky  tsugi no 

uchi) la strada che collegava Edo a Miyako. Partiva da Nihonbashi e giungeva a tsu, il capoluogo della 



 

 

provincia di mi presso la capitale imperiale, attraversando i monti nell’interno del paese. È chiaro che 

doveva essere una nuova imponente serie paesistica probabilmente sulla scia del successo di Le 

cinquantatré stazioni di posta del T kaid  prodotta appunto da H eid . Però intorno al 1838, e dopo che 

ventiquattro fogli erano usciti col suo nome, Eisen per qualche motivo interruppe il lavoro e gli subentrò 

Hiroshige con l’editore Iseri della Kinjud  che completarono la serie con quarantasette stampe. Le edizioni 
successive non portano più il nome di Eisen la cui firma venne sostituita da quella di Hiroshige che così 

risultava autore di tutto il lavoro. In realtà le opere dei due maestri sono profondamente diverse e mentre 

Eisen, come nella maggior parte dell’ukiyoe tradizionale, privilegiava ancora la figura umana, suo cavallo di 
battaglia, rispetto al paesaggio, le vedute di Hiroshige sono di una più profonda armonia di tutte le 

componenti.  

Tra la fine degli anni trenta e i quaranta Hiroshige subì svolte radicali in ambito familiare. Nel 1839 sua 
moglie morì e nel 1845 perse anche il figlio, naturale o adottivo, Nakajir . Adottò secondo gli usi del tempo 

l’allievo Shigenobu che divenne Hiroshige II e sposò la figlia del maestro pare nel 1858 dopo la morte di lui. 

Il matrimonio però non resse e nel 1865 l’allievo riassunse il vecchio nome e se ne andò a Yokohama 
mentre la figlia sposò un altro allievo del padre, Shigemasa, che divenne Hiroshige III. Hiroshige III è quello 

a cui si devono la maggior parte delle informazioni sul maestro, che Iijima Ky shin, il primo biografo di 

Hokusai, raccolse nel suo libro sugli Utagawa. Hiroshige, intorno al 1844, aveva preso dapprima a creare 
anche stampe a soggetto storico e mitologico e più tardi figure di beltà abbinate a paesaggi. Nel 1847 si era 

risposato con una figlia di contadini, Oyasu che gli fu sempre vicina e contribuì a formare per lui l’ambiente 

di tranquillità che gli consentì di realizzare le sue enormi produzioni di opere. 
Nel frattempo aveva preso a realizzare alcune nuove edizioni di Le cinquantatré stazioni di posta del 

T kaid  che prendono il nome dalle poesie umoristiche iscrittevi: Ky ka T kaid ; piuttosto che dai tipi di 

calligrafia del cartiglio: Gy sho T kaid  e anche Reisho T kaid . Lavorava producendo moltissimo, ma 
questo non gli impediva di godersi la vita ed era amante del buon cibo e pare assai del vino di riso e 

dell’alcol in genere. Nel 1849 traslocò definitivamente nel quartiere di Kan shind  a Nakabashi dove si fece 

costruire una casa con denaro preso a prestito.  
Gli ultimi anni videro un intensificarsi della sua produzione e l’uscita di alcune opere importantissime: i 

Disegni delle località famose delle sessanta province e oltre (Rokuj yosh  meisho zue) pubblicati da 

Koshimuraya Heisuke della Koshihei tra il 1853 e il 1856. Si tratta di settanta fogli che, con le Trentasei 

vedute del Fuji (Fuji Sanj rokkei) pubblicate postume tra il 1858 e il 1859 da Tsutaya Kichiz , contribuirono 

col loro successo ad ampliare nei giapponesi, più che la conoscenza diretta, il sentimento per il proprio 

paese in modo sostanziale. Le stampe di Hiroshige erano un veicolo di comunicazione efficacissimo per la 
forza della suggestione visiva, per le alte tirature e i grandi numeri di immagini e perché raggiungevano 

strati sempre più larghi della popolazione. Diffondevano vedute ovunque in quanto nella maggior parte dei 

casi esse circolavano come strumenti per ricordo.  
In questo senso, e con questa funzione, fu anche la serie più interessante dell’ultimo decennio le Cento 

vedute di località celebri di Edo (Meisho Edo hyakkei) stampate tra il 1856 e il 1858 da Uoya Eikichi della 

Uoei. Di fatto si tratta di 118 fogli a indicare che il successo era tale che la Uoei era intenzionata a sfruttarlo 
indeterminatamente ed è difficile prevedere a quante sarebbe potuta arrivare se la produzione non ne fosse 

stata interrotta dalla morte del maestro il nono mese 1858. Comunque col frontespizio postumo e 

pesantemente ornamentale di Baisotei Gengyo (1817-1880) incluso l’indice delle stampe diviso per 
stagioni, e una prova sostitutiva inserita nel 1859 da Hiroshige II, raggiunge i centoventi fogli, la serie è la 

più vasta mai realizzata in tutto l’ukiyoe. Una delle sue caratteristiche più interessanti, e probabilmente uno 

dei fattori che maggiormente ne determinò il successo, è l’impiego di forti elementi in primo piano, una 
figura o una sua parte. Un uccello in volo, un albero in fiore, una struttura architettonica dominano la scena 

e si impongono alla visione dell’osservatore catturandolo, coinvolgendolo e convogliandone poi l’attenzione 

verso la scena in secondo piano. 
Si potrebbe essere indotti a ipotizzare qualche tipo di influsso occidentale. Ma, nonostante Hiroshige fosse 

al corrente delle nuove scoperte sulla teoria della visione e della prospettiva, non sembra averne fatto uso 

che raramente, nelle Otto vedute [della provincia] di mi per esempio, e comunque in modo del tutto 
personalizzato. È quindi probabile che, se influsso ci fu, esso fu indiretto, il risultato per esempio di modi di 

traguardare un obbiettivo con strumenti: un telescopio, un canocchiale, un microscopio. 

 La teoria della visione per Hiroshige era sostanzialmente il dipinto, e quindi anche la stampa, dal vero. Nel 
caso delle sue opere sulle località celebri, sulle strade, sulle vedute avrebbe significato spostarsi in 

continuazione dall’un capo all’altro del paese e questa è stata l’opinione tradizionalmente più accreditata 



 

 

sul suo modo di lavorare. Si riteneva per esempio che viaggio lungo il T kaid  Hiroshige avrebbe raccolto 

schizzi e appunti per rielaborarli in seguito. Ma è invece probabile che, qualora ciò sia effettivamente 
accaduto, si sia verificato solo per le prime tappe, quelle più vicine a Edo; mentre avrebbe attinto a 

pubblicazioni, guide, manuali in circolazione per le restanti che erano la massima parte. È oggi ritenuta 

inattendibile dalla critica anche l’ipotesi avanzata in passato che nel 1857 si fosse specificamente recato a 
vedere i gorghi di Naruto nel Mare Interno allo scopo di creare “dal vero” il celebre trittico che accompagna 

gli altri due nella straordinaria serie dei “tre bianchi”: Neve, luna e fiore. 

È indubbio che Hiroshige si basasse su materiale raccolto “en plein air”, ma pressoché tutti concordano nel 
riconoscere l’uso fatto da Hiroshige di guide locali per costruire le immagini di molte delle sue opere che 

venivano invece commercializzate come prese dal vivo. Tuttavia questa limitazione nulla toglie di valore al 

fatto di aver creato un genere di paesaggio nuovo e coinvolgente e di aver contribuito a una maggior 
consapevolezza nazionale unitaria. Fu anche un modo tutto suo, tutto giapponese, di rispondere 

all’esigenza del tempo di creare un’arte, una pittura che, come quella occidentale a cui molti aspiravano, 

sapesse altrettanto bene raffigurare quello che si vede, a ”specchio del vero”. In sostanza sta qui anche la 
differenza che Hiroshige riteneva esistere tra la propria opera paesistica e quella di Hokusai, né avrebbe 

mai voluto fosse diverso. Egli vedeva il più anziano maestro come un artista il cui paesaggio non riflette la 

realtà di ciò che si vede, ma la cui forma è condizionata da un’attività troppo interpretativa e che quindi, 
secondo lui, rischiava di essere orientata verso un tipo troppo tradizionale di paesaggio.  

Non si conoscono con precisione le cause della morte di Hiroshige di prima mattina del sesto giorno del 

nono mese 1858. L’ipotesi più accreditata è che egli sia stato una delle oltre ventottomila vittime che 
un’epidemia di colera si sarebbe portate via a Edo in quel periodo. Hiroshige avrebbe modificato il proprio 

testamento tre giorni prima, dettata la sua poesia di commiato e dato disposizioni perché il proprio funerale 

venisse eseguito secondo la cerimonia prevista per i samurai, una lucidità forse difficile da pensare in un 
malato terminale di colera. 

Certo è che la morte non sembra aver interrotto il lavoro di Hiroshige nel mondo dell’arte. Con questo non 

si vuol semplicemente dire che le sue stampe continuarono a essere tirate a migliaia di copie, ma che 
l’influsso della sua arte, della sua concezione della natura, delle sue letture paesistiche, determinarono 

delle correnti anche al di fuori della cerchia dei suoi allievi ed estimatori. Proprio in questi anni ha preso 

forma una ricerca per esaminare quanto l’arte di Hiroshige sia entrata nei modi di concepire la bellezza 
nella fotografia. Il suo modo di concepire il paesaggio è penetrato nel mondo della fotografia giapponese, 

anche quella prodotta da fotografi stranieri che lavorarono nel Sol levante. Agli albori di quest’arte le foto, 

come è testimoniato dalla quinta sezione della mostra, inquadrano i luoghi e le scene con occhi che paiono 
quelli di Hiroshige. Per questo si è voluto creare una sezione apposita che mettesse a confronto lo spirito 

del paesaggio di Hiroshige con quello dei primi fotografi.  

Né bisogna trascurare il profondo influsso sull’arte europea, e anche americana, del secondo Ottocento e 
della prima parte del Novecento. Le sue stampe furono presto importate a Parigi e poi nel resto d’Europa e 

negli Stati Uniti, Manet, Monet, Whistler si ispirarono alla sua interpretazione dei colori, alle sue luci, nebbie 

e piogge. Van Gogh, che anche collezionò parecchie delle sue stampe, si esercitò letteralmente a 
riprodurre a olio su tela alcuni dei fogli di Hiroshige. Addirittura la prima mostra monografica delle sue opere 

non venne realizzata né in Giappone né da specialisti, ma da un artista; negli Stati Uniti, all’Art Institute di 

Chicago nel 1906 uno dei più grandi architetti del novecento, Frank Lloyd Wright che molte delle sue 
stampe collezionò e anche utilizzò, vendendone per superare diversi momenti di crisi finanziaria.  

Quasi come se la sua poesia di commiato 

Lascio il mio pennello in Azuma [Edo], 

vado in viaggio nella Terra d’Occidente [il paradiso buddhista] 

per visitarvi le località famose.  

anticipasse  in modo che nessuno poteva immaginare la sua diffusione nel mondo occidentale. 
 

 

I leave my brush at Azuma, 

I go to the Land of the West [Buddhist Paradise] on a journey 

To view the famous sights there.  

[tr. Yone Noguchi] 
 



 

 

DOLCI MORMORII DI ARIA PRIMAVERILE: 

HIROSHIGE ALLA HONOLULU ACADEMY OF ARTS 

Shawn Eichman 
 
L’Honolulu Academy of Arts (fig. 1) possiede una pregevole collezione di oltre 3000 stampe di 
Utagawa Hiroshige (1797-1858), l’ottanta per cento delle quali donate da James A. Michener (1907-
1997) (fig. 2). Hiroshige ebbe un ruolo determinante nel suscitare l’interesse di Michener per le 
stampe giapponesi e in particolare la sua Evening Bell at Miidera della serie “Eight Views of Ömi.” In 
Japanese Print s, del 1959, Michener ricorda che “fu la prima stampa giapponese che abbia mai visto 
[…] Credo di aver intuito allora tutto quanto avrei scoperto un giorno sugli ukiyo e” (Japanese Prints, 
p. 208). Da questa stampa, che ora fa parte della collezione dell’Academy, iniziò la sua più che 
trentennale odissea alla ricerca di stampe giapponesi da collezionare. 
Al tempo in cui scrisse Japanese Prints, Michener possedeva già la collezione di Charles H. 
Chandler, la prima acquisizione di un certo rilievo dopo il lascito di un esiguo numero di stampe da 
parte di Georgia Forman, tra cui Evening Bell at Miidera. Chandler era conosciuto per la sua 
collezione di stampe di Hiroshige, che secondo alcuni era la più completa collezione di opere 
dell’artista giapponese negli Stati Uniti. Tra le opere della collezione Chandler all’Academy vi è una 
splendida edizione della prima versione di Night Snow at Kambara della prima serie Tÿkaidÿ di 
Hiroshige, forse la migliore e certamente la più conosciuta delle composizioni dell’artista. 
Tuttavia, nel suo libro precedente, The Floating World, Michener si era espresso criticamente nei 
confronti di Hiroshige, che secondo lui non re g g e va il confronto con l’altro grande maestro della 
stampa di paesaggi, Katsushika Hokusai (1760-1849). Così esordisce a proposito di Hiroshige in 
Japanese Prints: “Trovo paradossale che proprio colui che aveva scritto un tempo ‘l’opera di 
Hiroshige non ha su di me il fascino che ha per la maggior parte dei collezionisti’, abbia finito per 
diventare, come ho fatto io, il custode della […] ‘più bella collezione privata di Hiroshige in America’” 
(Japanese Prints, p. 208). 
Per Michener, Hiroshige fu vittima del suo stesso successo e i numerosissimi disegni da lui realizzati 
finivano spesso per essere di qualità scadente: “Hiroshige può considerarsi fortunato se ha potuto 
assistere qualche rara volta all’esecuzione delle sue [stampe] […] se prendiamo a caso un centinaio 
di sue stampe di diverso soggetto, ottanta sono di qualità scadente, dieci accettabili, nove buone e 
una eccezionale. Nessun altro artista ukiyoe di un certo rilievo ave va una percentuale così bassa di 
esecuzioni valide” (The Floating World, pp. 214-215). Nel frattempo Michener prese atto, seppur con 
una certa riluttanza, del talento di Hiroshige in vari soggetti, tra cui quello dei paesaggi innevati, come 
l’indimenticabile Night Snow at Kambara: “Ne ssun altro artista ha mai eguagliato nemmeno 
lontanamente la sua eccellente rappresentazione della neve nell’intirizzito torpore invernale” (The 
Floating World, p. 215). A Michener piaceva molto anche il modo in cui Hi roshige dipingeva i soggetti 
“uccello e fiore”, con una tecnica che paragonava ai “dolci mormorii di aria primaverile”, e li preferiva 
a quelli di Hokusai. In Japanese Prints definisce Cuckoo Flying Through the Rain di Hiroshige “la più 
straordinaria stampa ukiyo-e di soggetto naturale (Japanese Prints, p. 208). 
Oggi la collezione di stampe giapponesi di James A. e Mari Michener è l’orgoglio della raccolta di 
oltre sedicimila opere d’arte giapponese della Honolulu Academy of Arts. In origine, però, la 
collezione non era stata destinata all’Academy. Il racconto di come le stampe siano pervenute al 
museo è tanto incredibile da sembrare inventato, se non fosse suffragato da diverse interviste dello 
stesso Michener, che nel 1991 raccontava a un giornalista: “Stavo andando al Metropolitan Museum 
of Art per donare la nostra cospicua raccolta di stampe. Parcheggiai la macchina come si deve nello 
spazio apposito. Mi si avvicinò un poliziotto e... mi fece a pezzi. Mi diede la multa”. 
Irritato, Michener decise su due piedi di non donare più la collezione a New York. Nel corso di una 
sua visita all’Academy, invece, qualche tempo dopo, un altro poliziotto fu talmente servizievole nell’ 
aiutare Michener a posteggiare, che quest’ultimo si convinse a donare l’intera collezione di stampe 
giapponesi alle Hawaii. Un semplice gesto di cortesia, simpaticamente raccontato come “la storia di 
due poliziotti”, doveva cambiare per sempre il volto dell’Academy, grazie alla donazione della 
collezione cui deve la sua fama. Come disse anni dopo Mari, la moglie americana di origini 
giapponesi, “Talvolta sono le cose più insignificanti che influenzano le nostre scelte”. 
A parte l’apparente banalità di questo episodio, i motivi per cui Michener decise di donare la 



 

 

collezione all’Academy erano complessi. Inizialmente avrebbe preferito rimanere anonimo; scrive va 
nel 1956 all’Academy: “In caso di esposizione al pubblico delle stampe preferirei che il mio nome non 
apparisse assolutamente”. Decisione ritrattata l’anno successivo, quando pubblicò The Bridge at 
Andau, sulla rivoluzione d’Ungheria del 1956. Con un nobile gesto il suo editore decise di donare tutti 
i proventi del libro per assistere i profughi ungheresi. E Michener aveva già deciso di destinare i diritti 
dell’opera all’acquisizione delle stampe giapponesi da donare all’Academy. Come spiegava in una 
dichiarazione ufficiale, ora conservata negli archivi dell’ Academy e datata 7 marzo 1957: “Per 
qualche anno ho devoluto parte consistente dei miei guadagni a un progetto che mi stava molto a 
cuore ed era coerente con la mia vita. Ho cercato di costituire presso l’Academy of Arts di Honolulu 
alle Hawaii, una collezione rappresentativa di stampe giapponesi”. Successi vamente spiegò il 
progetto in questi termini: “A coloro a cui può sembrare strano che una persona destini tali somme a 
un museo di opere d’arte invece che a opere filantropiche, vorrei dire solo questo: ho cercato di fare 
l’artista; se come artista sono riuscito a insegnare qualcosa o a commuovere i lettori, è perché cerco 
di usare le parole con arte [...] Credo nell’interpretazione artistica della vita alla stregua di coloro che 
credono in Dio o nel patriottismo”. 
Il legame tra Michener e le Hawaii risale a molto tempo addietro. Ave va prestato servizio in Marina 
nel Pacifico del Sud durante la seconda guerra mondiale, esperienza cui si ispira il suo primo 
successo letterario, Tales of the South Pacific [Racconti del Pacifico meridionale], pubblicato nel 
1946, dal quale furono tratti un film e un musical altrettanto famosi. Nel 1957 si trasferì alle Hawaii, 
dove rimase per due anni a condurre le ricerche per il monumentale romanzo Hawaii. Fu in quel 
periodo che rimase particolarmente colpito dalla numerosa comunità di asiatici-americani nell’isola, e 
soprattutto dall’importanza della cultura giapponese per la società hawaiana. Nel 1957 ripre n d e va 
il discorso in questi termini: “Il secondo motivo per cui sent di non poter rinunciare [...] a donare la 
collezione all’ Academy di Honolulu riguarda l’Asia. Quello che gli americani sanno dell’Asia ha per lo 
più a che fare con le lavanderie cinesi e i contadini giapponesi. E questo è tanto più vero alle Hawaii, 
dove l’ Academy ha una buona collezione di pittura europea ma non possiede molto in fatto di arte 
giapponese. Ho capito che la cosa migliore che potessi fare con quella parte di vita che intendevo 
mettere al servizio degli altri consisteva nell’ aiutare i popoli asiatici alle Hawaii e le vicine popolazioni 
caucasiche a scoprire la ricchezza e la vitalità dell’arte asiatica. 
Una decina d’anni dopo la fine della seconda guerra mondiale, Michener ave va preso coscienza dei 
pregiudizi razziali e delle discriminazioni contro la comunità di asiatici-americani. Aveva contribuito in 
tal senso la moglie di origini giapponesi; infatti Mari era stata internata per quattro anni con la famiglia 
durante la guerra. Avrebbe poi commentato al riguardo: “Non ho mai permesso che l’amarezza 
provata per questa esperienza mi restasse dentro, ma sapevo che mi sarei adoperata perché una 
cosa simile non accadesse mai più”. È straordinario che a cinquant’anni di distanza metà degli spazi 
espositivi dell’Academy siano riservati all’ arte asiatica e in particolare all’arte giapponese, cinese, 
coreana, all’Asia meridionale e sudorientale, all’Indonesia e all’arte islamica, e che l’Academy possa 
vantare l’unica esposizione permanente di arte delle Filippine degli Stati Uniti. La collezione 
permanente di arte asiatica dell’Academy consta di venticinquemila opere, un numero raddoppiato 
con l’acquisizione, nel 2003, della collezione privata del famoso studioso di ukiyoe Richard Lane. The 
Robert F. Lange Foundation Gallery, presso l’Academy, è dedicata esclusivamente alla stampa 
xilografica giapponese, con sei esposizioni di stampe all’anno e varie esposizioni dedicate alla 
stampa xilografica giapponese che si tengono regolarmente in altre gallerie. The James A. and Mari 
Michener collection annovera quasi seimila stampe che costituiscono spesso il fulcro di molte di 
queste mostre. 
Trent’anni prima che Michener rendesse note, nel 1957, le motivazioni della sua raccolta di stampe 
giapponesi, la fondatrice dell’Academy, Anna Rice Cooke (1854-1934) (fig. 3), così descriveva la 
missione del museo nel discorso celebrativo per l’inaugurazione al pubblico nel 1927: “Che i nostri 
figli di diverse nazionalità e razze, vivendo lontano dai centri dell’Arte, possano farsi un’idea delle 
rispettive tradizioni culturali e conoscere gli ideali incarnati nell’arte di altri popoli loro vicini […] Che 
hawaiani, americani, cinesi, giapponesi, coreani, filippini, europei e tutti gli altri popoli che qui vivono, 
conoscendo per il tramite dell’arte le profonde intuizioni comuni a tutti, possano individuare le basi per 
costruire su queste isole una nuova cultura arricchita dall’eredità del passato”. 
In un’altra occasione prima della guerra, Anna Rice Cooke auspicava una cultura hawaiana 



 

 

diversificata, che prendesse atto delle diverse tradizioni da cui aveva avuto origine, con particolare 
attenzione per l’Asia, in termini che colpiscono per l’affinità con il desiderio espresso 
successivamente da Michener di promuovere la comunità di asiatici-americani attraverso le arti 
“ricche e vitali” dell’Asia. Perciò, ’Academy ha sempre avuto come missione la promozione della 
consapevolezza della cultura asiatica, attraverso l’allestimento di mostre di arte giapponese, cinese e 
coreana. Nel museo esisteva già dal 1927 una galleria dedicata all’arte coreana, che per vari decenni 
rimase l’unica nel suo genere negli Stati Uniti. 
La signora Cooke nutriva un interesse particolare per l’arte giapponese e si recò in Giappone nel 
1905. Sebbene Michener sostenesse che, prima della sua donazione, l’Academy non avesse “un 
granché di arte giapponese”, Anna Rice Cooke aveva già donato al museo oltre trecento stampe 
giapponesi. Tra queste, 178 stampe di Hiroshige, acquistate in gran parte dal noto mercante d’arte di 
Yokohama Nomura Yÿzÿ nel 1932- 1934; Nomura era anche consulente di Charles Lang Freer, la cui 
collezione costituisce il nucleo 
principale del National Museum of Asian Art presso la Smithsonian Institution di Washington. Queste 
stampe, e molte altre appartenenti alla signora Cooke, furono acquistate appositamente per essere 
esposte e per scopi didattici presso l’Academy e la loro accessione avvenne subito dopo l’acquisto. 
Sebbene Anna Rice Cooke avesse acquistato le stampe giapponesi soprattutto da Nomura, essa si 
avvaleva anche della consulenza di Charles 
Bartlett (1860-1940). Nato nel Dorset in Inghilterra, Bartlett era già un pittore quotato in Europa, 
quando decise di intraprendere un lungo viaggio in Asia, che lo portò in Giappone nel 1915. Durante 
la permanenza nel paese orientale mise a disposizione del famoso editore Watanabe Shÿzaburÿ dei 
disegni per stampa xilografica e divenne quindi una figura chiave nello sviluppo delle shin-hanga (fig. 
4). Bartlett lasciò il Giappone nel 1917, convinto di ritornare in Inghilterra, ma arrivato alle Hawaii se 
ne innamorò, tanto da restarci per il resto della vita. Cooke fu una grande mecenate di Bartlett e 
l’Academy ha quindi una collezione notevole di suoi quadri a olio, disegni e stampe. Al contempo, per 
la sua profonda conoscenza della stampa xilografica giapponese, Bartlett divenne un consulente 
indispensabile per Anna Rice Cooke, che stava raccogliendo la collezione per l’Academy e che da Ba 
rtlett acquistò nel 1931 sessantatré stampe, comprese molte opere di Hokusai, che fanno ora parte 
della collezione permanente dell’Academy. 
Negli ultimi anni l’Academy ha continuato a beneficiare della competenza e della generosità di 
collezionisti privati delle Hawaii, tra cui Philip H. Roach Jr., che donò quasi milleduecento stampe 
giapponesi. Queste donazioni hanno arricchito immensamente l’Academy di stampe dei periodi Meiji 
(1868-1912), Taishÿ (1912-1926) e Shÿwa (1926-1989), sollecitando l’interesse di Michener per le 
stampe dell’era Edo e della seconda parte del XX secolo. Dal 1991, inoltre, l’Academy beneficia del 
contributo per la conservazione delle stampe giapponesi concesso dalla Robert F. Lange Foundation, 
che ha consentito di conservare ed esporre al pubblico migliaia di stampe, alcune delle quali sono 
esposte alla mostra e presenti nel catalogo. 
Dal 2006, la Robert F. Lange Foundation finanzia anche la creazione di un database digitale della 
collezione di stampe xilografiche giapponesi dell’Academy, accessibile online da chiunque. Le prime 
quattromila stampe si trovano nel sito dell’Academy da dicembre 2008 e si prevede di mettere online 
tutte le oltre diecimila stampe che 
compongono la collezione. In segno di riconoscimento per il sostegno offerto dalla fondazione, dal 
novembre del 2008 la galleria di stampe giapponesi dell’Academy è intitolata The Robert F. 
Lange Foundation Ga l l e ry of the James A. and Mari Michener Collection of Japanese Woodblock 
Prints (fig. 5). 
 
 




