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INTRODUZIONE 

 

Questa tesi si concentra sullo studio dei manufatti adoperati sulle tavole in epoca 

moderna con lo scopo di approfondire la fattura e la funzione degli oggetti che veni-

vano utilizzati nei banchetti, concentrandosi in particolar modo su quelli prodotti in 

vetro, materiale cardine della produzione nel contesto veneziano. 

Nel primo capitolo introduttivo viene analizzata lôevoluzione nel corso del Quat-

trocento, del Cinquecento e fino ai primi decenni del Seicento, delle suppellettili im-

piegate per apparecchiare le tavole, soprattutto per occasioni speciali quali convivi e 

feste, portando come esempi oggetti dôarte oggi musealizzati nelle collezioni nazionali 

e internazionali.  

Il secondo capitolo ha per oggetto il vetro veneziano, protagonista di questo la-

voro di studio. Le pagine relative a questo fragile materiale sono incentrate sulla storia 

delle stoviglie in vetro di manifattura veneziana, con particolare attenzione alle saliere, 

ai piatti, alle alzate da tavola, alle bottiglie e alle brocche, manufatti che, grazie alle 

fonti iconografiche che ¯ stato possibile analizzare, venivano sia disposti sulle tavole, 

sia su appositi mobili, detti credenze ódi cristalleriaô o ódi bottiglieriaô. Le ultime pa-

gine di questo secondo capitolo sono dedicate ai bicchieri, analizzati nelle loro diffe-

renti forme e decorazioni, grazie a preziosi esempi ancora conservati nei musei, ma 

anche grazie alla Bichierografia, un trattato manoscritto fiorentino di primo Seicento. 

Prendendo in esame le rappresentazioni di banchetti tramandate dalle fonti pit-

toriche, dipinte nel contesto veneziano e più in generale in quello veneto, si può affer-

mare che gli oggetti vitrei, in particolar modo i bicchieri, i calici e le coppe, erano i 

grandi protagonisti delle tavole imbandite ed è proprio alla storia di sei differenti mo-

delli di bicchieri databili tra il XV e lôinizio del XVII secolo, conservati presso il Mu-

seo del Vetro di Murano, che è dedicato il terzo capitolo di questa tesi. Questôultima 

parte della ricerca consiste, infatti, nella compilazione di schede di catalogo per 

ognuno di questi bicchieri, che sono stati scelti in quanto esemplari inediti e fino a 

oggi, poco, o per nulla studiati, caratterizzati da forme e decorazioni diverse. Per rico-

struire la storia di questi sei bicchieri, sono stati individuati altri manufatti simili pro-

venienti dal Museo di Murano e da altre collezioni nazionali e internazionali, che sono 

stati messi a confronto con quelli muranesi presi in esame. Ne sono inoltre state 
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valutate le condizioni conservative, i restauri e le varianti di materiali utilizzati. Infine, 

per meglio comprendere la funzione dôorigine di questi oggetti e per riuscire a datarli 

con più sicurezza sono stati presi in considerazione dipinti nei quali sono riprodotti 

esemplari di bicchieri quasi, o del tutto identici, a quelli analizzati.  

Per questo lavoro di ricerca sono state preziose la collaborazione con il  conser-

vatore del Museo del Vetro di Murano, Mauro Stocco, e la frequentazione della biblio-

teca specializzata dellôistituzione. 
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CAPITOLO PRIMO: 

La storia della tavola e del suo arredo nel Rinascimento 

 

Questo primo capitolo si propone di analizzare la storia della tavola e delle sue 

differenti tipologie presenti nelle corti italiane rinascimentali, approfondendo pi½ nel 

dettaglio il contesto veneziano. Inizialmente, verranno analizzati gli ambienti in cui 

veniva collocata la tavola e successivamente verr¨ ripercorsa lôevoluzione di questo 

mobile e della sua apparecchiatura dal XV fino allôinizio del XVII secolo, con lôanalisi 

delle singole suppellettili che la componevano. 

 

 

1.1 Gli ambienti destinati al consumo dei pasti 

Nelle abitazioni di epoca medioevale non vi era ancora una cos³ solida e razio-

nale distribuzione dei locali che tenesse conto della loro funzione, ma esisteva un unico 

grande ambiente polivalente, detto ósalaô, usato per cucinare, mangiare e talvolta anche 

dormire, dotato di un camino, di un acquaio e spesso anche di un óarmarioô, cio¯ un 

vano di legno aperto ricavato nello spessore del muro, di solito dotato di alcuni ripiani 

dove venivano riposte le stoviglie1.  

In seguito, nel corso del Rinascimento, in alcune dimore, specialmente in quelle 

di piccole dimensioni, si continu¸ a mantenere la sala comune adibita a pi½ funzioni, 

mentre in quelle pi½ grandi e strutturate inizi¸ il graduale processo di separazione fra 

la cucina, il luogo dellôelaborazione del cibo e il tinello e la sala da pranzo, i locali 

destinati alla sua consumazione, e ovviamente gli altri ambienti dove si svolgevano le 

altre attivit¨2.  

Il tinello era quellôambiente situato di solito al piano terreno della casa, accanto alle 

cucine e arredato in modo semplice e rustico, con una tavola, una panca e delle sedie. 

 
1 Pagliara 2001, pp. 50-51, 57-58. 

 
2 Sugli ambienti rinascimentali destinati al pasto si vedano: Priscianese ed. 1883, pp. 25-36; Frommel 

1973, pp. 82-84; Thornton 1992, pp. 285-291; Piva 1996, p. 214; Pagliara 2001, pp. 39-91; Malaguzzi 

2006, p. 75; Paolini 2007, pp. 27-34; Moriani 2014, pp. 93-94. 
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Allôinizio del XIV secolo questo locale veniva considerato come la principale sala da 

pranzo, ma in seguito, durante il periodo rinascimentale, perse a poco a poco dôimpor-

tanza fino a diventare la stanza da pranzo riservata ai servitori e ai gentiluomini, cio¯ 

i signori che appartenevano a un rango inferiore a quello del padrone di casa o che non 

erano membri della sua famiglia3.  

Lôumanista Francesco Priscianese nel suo trattato Del governo della corte dôun signore 

in Roma dove si ragiona di tutto quello che al Signore, & ¨ suoi Cortigiani si                       

appartiene di fare, opera non manco bella, che utile, & necessaria pubblicato nel 1542 

a Roma, dedica il capitolo XIX al locale del tinello descrivendolo cos³: 

 

çIl Tinello (non men corrotto aô tempi nostri neô fatti che nel nome) fu cos³ 

daô maggior nostri chiamato per diminuzione (come io mi stimo) da tinno voce 

latina, quasi tinello, cio¯ picciol suono, che cos³ si dice in quella lingua il suono 

deô metalli: perciocch® al suono di una piccola campana (come ognun sa) si corre 

a tinello; il quale ¯ un luogo (per chi non lo sapesse) dove in comune si va a                 

mangiare daô Cortigiani, come al refettorio daô fratiè4. 

 

Nel Rinascimento non esisteva ancora un locale specifico denominato ósala da pranzoô, 

sar¨ infatti solo a partire dal XVII secolo che questa trover¨ una collocazione ben             

precisa allôinterno dellôabitazione. I banchetti, dunque, venivano allestiti in differenti 

ambienti, come per esempio allôaperto, nella loggia del palazzo o nella sala pi½ ampia 

collocata al piano nobile della dimora, scelti in base alle stagioni e allôimportanza 

dellôoccasione e degli ospiti5. 

A confermare questa prassi, ¯ lôopera De honesta voluptate et valetudine, scritta nel 

XV secolo da Bartolomeo Sacchi, detto il Platina, dove egli, nel capitolo XII del primo 

libro, affermava che:  

 

 
3 Frommel 1973, pp. 82-84; Paolini 2007, p. 29. 

 
4 Priscianese ed. 1883, p. 25. Francesco Priscianese (1494-1575) fu un nobile fiorentino e un apprezzato 

letterato, grammatico e tipografo. Egli scrisse Del governo della corte dôun signore in Roma dove si 

ragiona di tutto quello che al Signore, & ¨ suoi Cortigiani si appartiene di fare, opera non manco bella, 

che utile, & necessaria, un trattato sulla figura del maestro di casa commissionatogli da Cola da Bene-

vento, maestro di casa del fiorentino cardinale Niccol¸ Ridolfi (1501-1550), pubblicato la prima volta 

nel 1542 a Roma e successivamente ristampato nel 1883 dallôeditore Lapi con il titolo Del governo della 

corte dôun signore in Roma. Per approfondire la figura di Francesco Priscianese si vedano: Benporat 

2007, pp. 36-37; Di Schino 2012, pp. 6-7. 

 
5 Piva 1996, p. 214; Malaguzzi 2006, p. 75; Paolini 2007, pp. 27-34; Moriani 2014, pp. 93-94. 
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çLa mensa deve essere preparata nel modo pi½ adatto alle singole stagioni: 

dôinverno in luoghi caldi e chiusi, dôestate allôaria aperta e al fresco. Di primavera 

¯ bene spargere fiori sul triclinio e sulle tavole, dôinverno bruciare profumi. 

Dôestate si ricopra il pavimento con fronde di piante odorose, di vite e di salice, 

che rinfrescano lôambiente. Dôautunno si appendano al soffitto uve mature, pere, 

mele [é]è6. 

 

Anche nel trattato di scalcheria7 Dello scalco di Cesare Evitascandalo, pubblicato due 

secoli dopo rispetto a quello di Platina, viene documentata questa variet¨ di possibili 

ambienti utilizzati per i convivi:  

 

ç[é] Gli si dover¨ ordinare dove sôha da parechiar la tavola; che prima da 

lo Scalco sar¨ considerato secondo le stagioni, sôin luogo fresco, ¸ caldo, sôin 

giardini, o logge, o pi½ in un luogo, che in un altro [é]è8. 

 
6 Platina ed. 1985, p. 20. Bartolomeo Sacchi, detto il Platina (1421-1481), fu un umanista, il bibliotecario 

di papa Sisto IV (1414-1484) e lôautore di De honesta voluptate et valetudine, il primo trattato di ga-

stronomia diffuso grazie alla stampa nel 1474 a Roma, che fu ristampato una seconda volta nel 1475 a 

Venezia con il titolo Platine de honesta voluptate et valetudine, Venetiis: Laurentius de Aquila. 

Questa opera ¯ suddivisa in dieci libri e ha lo scopo di fornire insegnamenti a un uomo che desidera 

mantenersi in buona salute con una vita sana e decorosa, ma non lussuosa, infatti, lôautore fornisce per                   

esempio consigli sul luogo dove abitare, sul sonno, sugli esercizi fisici e sulle attivit¨ del tempo libero. 

Gli ultimi capitoli del volume sono dedicati alle ricette di Maestro Martino (1430 circa-fine del XV 

secolo), il cuoco pi½ celebre del XV secolo al servizio di Ludovico Trevisan, patriarca dôAquileia (1401-

1465), che il Platina trascrisse dal volgare al latino. Nel 1985 fu pubblicata da Einaudi una nuova                 

edizione di questo trattato curata da Emilio Faccioli (1912-1991) e con il titolo di Il piacere onesto e la 

buona salute. Per approfondire la figura di Bartolomeo Sacchi si vedano: Platina ed. 1987, pp. 220-247; 

la scheda di A. Chendi, A tavola con il Principe 1988, p. 249, n. 160; Benporat 2007, p. 10; Cavarra 

2012, pp. 37-38 e Platina ed. 2015 (nuova edizione commentata a cura di E. Carnevale Schianca). 

 
7 Nelle corti rinascimentali lo scalco non era un semplice domestico, come potrebbe suggerire questo 

termine che deriva dal latino scalcus ossia servitore, ma era un cortigiano, un gentiluomo per nascita o, 

pi½ raramente per meriti, che veniva scelto tra i nobili pi½ leali e devoti. Questa figura si trovava al 

vertice di tutta lôorganizzazione del servizio a tavola e a lui sottostavano il cuoco, il credenziere, il 

coppiere e il trinciante. Lo scalco si occupava della regia delle feste, dellôideazione dei banchetti e della 

gestione dei servizi di cucina e di tavola, inoltre, gli veniva affidata spesso anche la responsabilit¨ della 

vita quotidiana a palazzo e la gestione degli acquisti necessari al mantenimento della corte. Benporat 

2007, pp. 29-41 e Ridolfi 2015, pp. 5-7. 

 
8 Evitascandalo ed. 1609, pp. 5-6. Cesare Evitascandalo, originario di Roma, fu scalco, trinciante e 

anche maestro di casa tra il 1576 e il 1577 a Venezia al servizio di Vito Dorimbergo (1529-1591), un 

locale ambasciatore cesareo. Successivamente, egli rientr¸ nella sua citt¨ natale per lavorare al servizio 

del cardinale Scipione Caffarelli-Borghese (1577-1633), del cardinale Antonio Sauli (1541-1623) e di 

don Francesco Guevara (XV secolo-1621), vice legato di Viterbo e provincia. Evitascandalo fu anche 

autore di diverse opere: del Dialogo del Maestro di casa di Cesare Evitascandalo romano. Nel quale si 

conviene di quanto il Maestro di casa deve esser instrutto. Et quanto deve saper ciascunôaltro che voglia 

esercitarôofficio in Corte, dove si discute delle mansioni dello scalco, del trinciante, del bottigliero, del 

coppiero, del cameriero, del credentiero e del cuoco, precisando le varie qualit¨ necessarie per i singoli 

offici, pubblicata nel 1598 a Roma, Dello scalco. Quale insegna questôhonoratio servitio, un trattato di                  

scalcheria dedicato al cardinale Borghese, pubblicato nel 1609 a Roma e del Dialogo del Trenciante di 

Cesare Evitascandalo romano. Nel quale si legge quanto si deve operare, et osservare nel servitio del 
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Priscianese, nel capitolo XX del volume sopracitato, fornisce inoltre una dettagliata 

descrizione di come doveva essere arredato lo spazio prescelto per il banchetto: 

 

ç[é] In una stanza di casa onesta e atta a ci¸, come di state ariosa e fresca, 

e di verno dove si potesse fare fuoco, e parata con arazzi o spalliere onestamente, 

dove fusse una tavola lunga con tappetto e seggiole o scabelli per fuggire al tutto 

ogni tinellesca somiglianza; e con una bella credenza e una bottiglieria e tavola 

da trinciare e tovaglie e tovagliuoli e sciugamani copiosamente, tanto che si                        

potessero mutare al meno tre volte la settimana, e coltelli e forchette s³ per la 

tavola come per trinciare, e sempre che sôavessero adoperare puliti e netti; dove 

vorrei (quando vi fosse la commodit¨) si servisse dôargento per pi½ magnificenza 

del Signore, e quando che no, di stagni o terra bellissima, che poco pi½ costerebbe, 

quando vi si avesse quella cura che io presuppongo; e la bottiglieria avesse suoi 

fiaschi e bicchieri di cristallo a bastanza [é]è9. 

 

Nel caso specifico delle abitazioni veneziane, la caratteristica principale che                     

distingueva questôultime da quelle di altre citt¨ italiane era la presenza, sia al primo 

che al secondo piano nobile, di un vasto salone centrale conosciuto con il nome di 

portego, al quale si accedeva attraverso una scalinata collocata, nel Quattrocento 

allôesterno del palazzo e poi spesso inglobata, nel corso del secolo successivo, allôin-

terno della struttura architettonica10.  

Questo ambiente, illuminato da grandi finestre polifore poste sui lati brevi del                

palazzo, presentava un soffitto solitamente a cassettoni oppure costituito da travi                  

parallele dipinte o tappezzate con motivi decorativi ed era caratterizzato da una tipica                 

pavimentazione veneziana, detta óterrazzo alla venezianaô, composta da granulati di 

marmo colorato pressati uniformemente su un letto di grassello di calce. Lôeleganza e 

la raffinatezza di ogni singolo particolare di questa sala avevano un unico fine, ossia 

quello di impressionare i visitatori e gli ospiti accolti nel palazzo.  

Il portego, essendo la sala di dimensioni pi½ ampie dellôintera abitazione veneziana, 

veniva utilizzato per differenti funzioni e, di conseguenza, arredato diversamente a            

 
Trenciante, un manuale sullôarte del trinciare pubblicato sempre nel 1609 a Roma. Per approfondire la 

figura di Cesare Evitascandalo si vedano: Benporat 2007, pp. 40-41, 48-49; Cavarra 2012, p. 41. 

 
9 Priscianese ed. 1883, p. 31. 

 
10 Sulle abitazioni veneziane si vedano: Fortini Brown 2004, pp. 63-82; Fortini Brown 2006, pp. 50-65. 
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seconda delle esigenze della famiglia. Esso fungeva sia da corridoio di passaggio, che 

da sala di ricevimento degli ospiti, oltre che da salone per grandi avvenimenti come 

feste, celebrazioni nuziali e banchetti. In questôultimo caso, lungo le pareti della stanza 

venivano disposte credenze, cassapanche, sgabelli e sedie di legno pieghevoli mentre 

al centro erano collocate le tavole costituite da semplici assi di legno poste su                

sostegni smontabili che, una volta terminato il convivio, venivano velocemente spo-

state per permettere di allestire il locale per altre occasioni. Il portego era considerato 

anche uno spazio privilegiato di rappresentanza dove si esponevano trofei militari, 

armi e dipinti che esprimevano la ricchezza e il potere politico della famiglia patrizia11. 

Questo ambiente non veniva, quindi, usato per i pasti o per le attivit¨ quotidiane della 

famiglia, ma solo per le celebrazioni pi½ importanti, che richiedevano spazio e fasto 

per gli ospiti. Per i pasti quotidiani veniva allestita la camera da letto, ossia quella 

stanza pi½ privata utilizzata anche per ricevere i familiari e per i pranzi di ogni giorno 

o per le piccole cene formali, soprattutto durante la stagione invernale visto la presenza 

di un camino che permetteva di riscaldarsi12.  

 

 

1.2 Lôevoluzione della tavola rinascimentale 

In epoca moderna, per riferirsi alla tavola venivano usati, oltre a questa parola 

che deriva dal latino tabula, anche i termini mensa e banco. Il vocabolo ómensaô veniva 

impiegato non tanto per indicare un tipo dôarredo specifico, quanto per sottintendere 

la tavola allestita per la consumazione del pasto. Il termine óbancoô, invece, deriva dal 

germanico bank e in origine aveva, proprio come la parola tavola, il significato di asse, 

ma dal XVI secolo inizi¸ a essere usato per indicare mobili da seduta specializzati, 

come per esempio i banchi da chiesa, o tavoli da lavoro fissi, attrezzati con dei ripiani 

e con il corpo inferiore chiuso da sportelli, come i grandi banchi delle sacrestie o i 

banchi dei negozi13.    

 
11 Mazzariol, Dorigato 1990, pp. 8-9; Fortini Brown 2004, pp. 71-75; Fortini Brown 2006, pp. 54-57. 

 
12 Fortini Brown 2006, pp. 58-60. 

 
13 Paolini 2007, pp. 37-39. 
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Nel periodo rinascimentale, la tavola non era considerata come al giorno dôoggi 

un arredo fisso, ma veniva preparata in ragione delle necessit¨ e della rilevanza 

dellôevento da allestire e collocata nellôambiente ritenuto pi½ adatto, che di volta in 

volta poteva variare a seconda del numero e dellôimportanza dei commensali invitati. 

Per questa ragione, in origine, questo mobile consisteva in un sistema di assi parallele, 

in legno, solitamente di noce o di rovere, e del tutto disadorne, poste su una serie di 

supporti mobili che permettevano di montarla e poi, una volta terminato il pranzo, di 

smontarla e spostarla agevolmente14.  

La tipologia di tavola pi½ antica era quella detta ófratinaô (o ófratinoô) o óda re-

fettorioô. Nonostante il suo nome, non si trattava di un arredo di uso monastico, ma di 

un mobile multiuso che inizi¸ a diffondersi dalla fine del XIV fino al XVII secolo sia 

nelle dimore borghesi, che in quelle patrizie e nei palazzi principeschi15. Questa tavola 

di grandi dimensioni era composta da una lunga asse rettangolare di noce massiccio, 

che serviva come piano dôappoggio, e da supporti molto semplici, ispirati alla forma 

dei tronchi dôalbero, che consistevano in due gambe rettangolari, sfaccettate agli angoli 

e leggermente svasate in alto e in basso e poggianti su due pattini appena sagomati 

[Fig. 1]16.  

Oltre a questo tipo di sostegno ne esistevano anche degli altri, i cosiddetti trespiedi, 

formati da tre ritti, e i cavalletti, chiamati cos³ in quanto la loro forma composta da 

quattro gambe ricordava quella di un piccolo cavallo, tipologie di supporti che pote-

vano essere realizzati a forma di panca per dare maggior stabilit¨ al mobile o, in alter-

nativa, a forma di V capovolta17 [Fig. 2]18. Questi ultimi si trovano rappresentati in 

diversi dipinti rinascimentali: un primo esempio ¯ lôaffresco le Nozze di Cana, realiz-

zato verso la fine del XV secolo dal pittore lombardo Giovan Pietro da Cemmo (XV-

XVI secolo) per la chiesa dellôAnnunciazione nella citt¨ di Borno (in Val Camonica), 

 
14 Sulle tavole rinascimentali si vedano: Schottm¿ller 1921, pp. 22-24; Pignatti 1961, p. 26; Pinto 1962, 

pp. 25-28, 32-34, 219-223; Thornton 1992, pp. 205-216; Broggi, Morandi, Poletti 1996, pp. 9-15; Piva 

1996, pp. 200-201; Calderai, Chiarugi 2006, pp. 224-225; Paolini 2007, pp. 33-42. 

 
15 Pignatti 1961, p. 26; Pinto 1962, p. 219; Piva 1996, pp. 200-201. 

 
16 Pinto 1962, pp. 219-220, fig. 1. 

 
17 Thornton 1992, pp. 205-206; Paolini 2007, p. 33. 

 
18 Thornton 1992, p. 361, fig. 13. 
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dove ¯ rappresentata una tavola rettangolare posta su una coppia di sostegni a V rove-

sciata e tenuti in forma da un cuneo intagliato con uno stemma [Fig. 3]19.  

Una seconda opera ̄ lôUltima Cena del Polittico della Passione, dipinto da Antonio 

Vivarini (1415 c.-1476/1484) nel secondo quarto del XV secolo, dove sono raffigurati 

Gesù e i suoi discepoli seduti intorno a una grande tavola rotonda coperta da una to-

vaglia, anchôessa di forma tonda, di damasco di lino e montata su cavalletti caratteriz-

zati da questa forma [Fig. 4]20. 

Verso la fine del XV secolo, le linee semplici tipiche del tavolo da refettorio 

iniziarono a subire delle modifiche, soprattutto nella parte dei supporti verticali, di-

ventando sempre pi½ elaborate e arricchendosi di elementi decorativi, segnando cos³ 

lôinizio dellôevoluzione di questo arredo che si svilupper¨ poi pi½ ampiamente nel se-

colo successivo21. Come testimonia un esempio di tavolo fratino di provenienza to-

scana della fine del Quattrocento che si distacca dagli esemplari precedenti pi½ sem-

plici in quanto costituito da un piano dôappoggio in noce, rifinito da una modanatura 

lavorata e posto su sostegni arricchiti da ali laterali sagomate e da piedi a mensola con 

angoli smussati [Fig. 5]22.  

Successivamente, nel XVI secolo, continuarono a essere impiegate sia le tavole 

da refettorio, che quelle smontabili e pieghevoli. Questa tipologia di mobile, cono-

sciuta nellôItalia rinascimentale con il nome di tavola óda campoô o óda campagnaô, era 

molto apprezzata in quanto ideale sia per pranzi informali, che come supporto per gio-

chi da tavola, e in quanto facilmente trasportabile da un ambiente allôaltro dellôabita-

zione e durante i viaggi e le campagne militari dei signori23. Nonostante la grande                        

diffusione di questo modello, oggi sono per¸ pochissimi gli esemplari sopravvissuti in 

buone condizioni. Uno di questi ¯ conservato al Victoria and Albert Museum di Londra 

ed ¯ caratterizzato da una superficie in rovere massiccio, apribile a libro e decorata da 

 
19 Ivi, p. 206, fig. 233. 

 
20 Pallucchini 1962, p. 103, fig. 54; Valcanover 1986, p. 15; Thornton 1992, p. 209, fig. 237; Augusti, 

Saccardo 2002, p. 18. 

 
21 Schottm¿ller 1921, p. 23; Pinto 1962, p. 219. 

 
22 Pinto 1962, pp. 219-220, fig. 3. 

 
23 Thornton 1992, p. 214; Calderai, Chiarugi 2006, p. 224. 
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un lato da motivi geometrici realizzati con piccole tessere di osso di forme differenti e 

dallôaltro liscia e semplice, che poteva essere posizionata da entrambi i lati a seconda 

delle esigenze del momento. Il tutto poggia su un supporto pieghevole, a forma di X e 

dotato di due catenelle di ferro con ganci che permettevano di regolare lôapertura del 

mobile [Fig. 6]24.  

Lo stesso modello di tavola pieghevole con gambe tenute in posizione da corde fissate 

alle estremit¨ inferiori ¯ rappresentato in una delle ventisette incisioni che illustrano 

lôOpera di M. Bartolomeo Scappi, cuoco segreto di papa Pio Quinto, divisa in sei libri, 

un ricettario scritto da Bartolomeo Scappi e pubblicato nel 1570 a Venezia25 [Fig. 7]26.  

Nel Cinquecento, poi, si afferm¸ anche un nuovo tipo di tavola a pianta rettan-

golare, ossia quella monumentale a struttura fissa, che poteva essere sostenuta da due 

o pi½ sostegni intagliati e uniti da una traversa oppure da quattro o pi½ gambe tornite 

con fascia sotto il piano. Nel primo caso, i sostegni del mobile potevano assumere 

differenti fogge realizzate dagli ebanisti rinascimentali, che si sbizzarrivano a inta-

gliare il legno realizzando delle vere e proprie sculture a forma di vaso, di anfora, di 

sfingi, di doppia voluta e molte altre ancora. Nel corso del XVI secolo, anche la tra-

versa della tavola inizi¸ a essere arricchita da motivi ornamentali come, ad esempio, 

 
24 Pollen 1874, p. 294; Calderai, Chiarugi 2006, p. 224, fig. 15.20.   

 
25 Bartolomeo Scappi (1500-1577) fu il cuoco segreto dei pontefici Paolo III (1468-1549) e Pio V (1504-

1572) e lôautore dellôOpera di M. Bartolomeo Scappi, cuoco segreto di papa Pio Quinto, divisa in sei 

libri. Nel primo si contiene il ragionamento che fa lôAutore con Gio. suo discepolo. Nel secondo si tratta 

di diverse vivande di carne, s³ di quadrupedi, come di volatili. Nel terzo ai parla della statura, e stagione 

de pesci. Nel quarto si mostrano le liste del presentar le vivande in tavola, cos³ di grasso come di magro. 

Nel Quinto si contiene lôordine di far diverse sorti di paste, et altri lavori. Nel sesto, et ultimo libro si 

ragiona deô convalescenti, et molte altre sorti di vivande per gli infermi. Con il discorso funerale che fu 

fatto nelle esequie di papa Paulo III. Col le figure che hanno bisogno nella cucina, et alli Reverendissimi 

nel Conclave, il libro di cucina pi½ importante e completo del XVI secolo pubblicato la prima volta nel 

1570 a Venezia dallôeditore Michele Tramezzino e successivamente nel 1622 sempre a Venezia dallôedi-

tore Alessandro deô Vecchi. Si tratta di un vero e proprio unicum nella storia della letteratura gastrono-

mica, non soltanto in Europa, ma in tutto il mondo, composto da sei volumi dove lôautore affronta temi 

diversi che vanno dalle ricette, alle norme per la conservazione del cibo, ai consigli e regole su come 

allestire i banchetti. Questa preziosa fonte tratta anche la storia del cerimoniale e della vita della corte 

pontificia ed ¯ illustrata da ventisette tavole che mostrano lôarchitettura delle cucine e gli strumenti 

utilizzati dal cuoco. Per approfondire la figura di Bartolomeo Scappi si vedano: Scappi ed. 1987, pp. 

423-463; la scheda di T. Plebani, A tavola con il Principe 1988, p. 256, n. 182; Benporat 2007, pp. 24-

28; Di Schino, Luccichenti 2007; Cavarra 2012, p. 40; la scheda di M. Palumbo, in Magnificenze a 

tavola 2012, p. 132, n. 21; Ridolfi 2015, pp. 42-55; Di Schino 2019, pp. 21-56; la scheda di A. Rodolfo, 

in Sovrani a tavola 2023, p. 89. 

 
26 Chiappini 1988, p. 257; Thornton 1992, p. 218, fig. 246. 
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palmette o elementi floreali, inoltre, gli esemplari di tavole monumentali pi½ elaborate 

erano caratterizzati anche da piani dôappoggio pi½ ricercati e abbelliti da ovuli, bac-

celli, dentelli intagliati e cornici27.  

Un esempio di tavola sorretta da due supporti, uniti da traversa, ̄ un mobile in noce 

del XVI secolo, caratterizzato da unôasse rettangolare posta su due gambe scolpite con 

arpie, dal corpo intagliato a volute, unite da una traversa decorata con scanalature e 

rosoni [Fig. 8]28.  

Un esemplare, invece, di tavola monumentale a pianta rettangolare, sostenuta da 

gambe tornite e con fascia sotto il piano, ̄ un mobile di origine bolognese risalente al 

Cinquecento. Questo tavolo di dimensioni imponenti ¯ costituito da unôasse molto 

spessa di noce di massello unita alla struttura sottostante mediante un traversino              

incastrato sulla sua faccia inferiore e fissato alle fasce da lunghi chiodi in legno. Il tutto 

 ̄sostenuto da quattro gambe tornite a rocchetto legate da traverse perimetrali.                      

Una particolarit¨ di questo mobile ̄  la presenza di cassetti, inseriti nelle fasce                             

sottostanti il piano, con pomoli in legno torniti [Fig. 9]29.  

Solamente a partire dalla seconda met¨ del XVI secolo, la tavola da pranzo inizi¸ 

a diventare un arredo stabile nelle dimore e a popolare la sala preposta per i pasti30. 

Nel Rinascimento, si diffuse anche un altro modello di tavola di forma rotonda 

e dimensioni contenute, caratterizzato da un sistema dôappoggio a terra fisso, cono-

sciuto con il nome di ódescoô. Questa parola, che discende dal latino discus, che a sua 

volta deriva dal greco ŭůəɞɠ, ossia disco, poteva essere anche utilizzata per indicare 

piatti e vassoi di forma circolare31.          

Tra le varie tipologie di questi vassoi, quella pi½ conosciuta con questo nome era il 

desco da parto, che si diffuse durante il Quattrocento, in particolar modo in Toscana32. 

 
27 Broggi, Morandi, Poletti 1996, p. 9. 

 
28 Ivi, p. 84, fig. 8. 

 
29 Ivi, p. 85, fig. 11. 

 
30 Moriani 2014, p. 51. 

 
31 Paolini 2007, p. 40. 

 
32 Sui deschi da parto si vedano: Thorton 1992, pp. 252-255; De Carli 1997; Musacchio 1999; Mannini 

2002, pp. 7-9; Musacchio 2006, pp. 124-135. 
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Questi grandi dischi piatti, dalla forma rotonda o poligonale, venivano realizzati su 

commissione delle famiglie fiorentine pi½ importanti per essere donati alle                        

partorienti in ricordo del giorno della nuova nascita e, dovendo preservare la memoria 

dellôevento, venivano tramandati di generazione in generazione. Essi venivano, inol-

tre, utilizzati dalle ancelle per portare le vivande alle puerpere allettate. Nel corso del 

XV secolo, questi vassoi si trasformarono da semplici dischi di legno in raffinati dipinti 

realizzati dalle pi½ celebri botteghe fiorentine che li decoravano su entrambi i lati con 

raffigurazioni profane o allegoriche allusive al tema della nascita33.  

Due pittori toscani specializzati nella decorazione di questi tondi furono Apollonio di 

Giovanni (1415/1417-1465) e Giovanni di Ser Giovanni Guidi, detto lo Scheggia 

(1406-1486). Questôultimo realizz¸ uno dei pi½ celebri deschi da parto a destinazione 

aristocratica, il Trionfo della Fama, che fu commissionato dalla famiglia                                  

Medici-Tornabuoni in occasione della nascita nel 1449 di Lorenzo il Magnifico, figlio 

di Piero deô Medici e di Lucrezia Tornabuoni. In questo vassoio, oggi conservato al 

Metropolitan Museum di New York, si pu¸ ammirare una scena allegorica composta 

dalla figura della Fama rappresentata con le sembianze di un angelo con le braccia e 

le ali spiegate sopra a un globo, che tiene nella mano destra una spada e in quella 

sinistra un piccolo cupido, simboli della vittoria rispettivamente attraverso le armi e 

lôamore. Sul retro del desco ̄  invece rappresentato lo stemma di Piero deô Medici, 

composto da un anello di diamanti con tre piume di struzzo e con una banderuola con 

impresso il motto óSemperô, cio¯ per sempre, mentre in alto sono inseriti gli stemmi 

delle due famiglie Medici e Tornabuoni [Fig. 10]34. 

I deschi da parto, nella loro funzione di tavole portatili, furono rappresentati anche in 

diverse opere incentrate sul tema della nativit¨. Ne ¯ un esempio la Nascita della Ver-

gine di Paolo Uccello (1397-1475), realizzata verso la met¨ del XV secolo per il 

Duomo della citt¨ di Prato. In questo affresco sono rappresentate in secondo piano due 

ancelle: la prima porge a SantôAnna una brocca, un bacile e un lungo asciugamani 

affinch® possa sciacquarsi le mani, mentre la seconda le sta portando un rinfresco si-

stemato su un vassoio, un desco da parto appositamente realizzato per lôoccasione [Fig. 

 
33 Mannini 2002, pp. 7-9; Musacchio 2006, pp. 124-126. 

 
34 De Carli 1997, pp. 126-129, fig. 28; Musacchio 1999, pp. 74-75, figg. 57-58; Musacchio 2006, pp. 

132-134, fig. 8.12. 
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11]35. Dobbiamo pensare, quindi, al desco da parto e al suo utilizzo come una delle 

modalit¨ di servizio del pasto, in un contesto preciso e particolare.                                                               

A partire gi¨ dal Cinquecento, le notizie sui deschi da parto si fecero sempre pi½ scarse 

in quanto questi iniziarono a essere sostituiti da eleganti tazze in ceramica, chiamate 

tazze da puerpera o tazze da parto, usate per contenere zuppe e minestre da servire alle 

partorienti36 [Fig. 12]37.     

 

 

1.3 I copritavola: il tappeto da tavolo, il celone e la tovaglia  

In tutte le corti italiane rinascimentali, ogni tipo di tavola, da quelle pi½ piccole 

a quelle di dimensioni maggiori, veniva di norma coperta con un tappeto, detto appunto 

ótappeto da tavoloô. Questo, infatti, era il primo elemento che veniva posto al di sopra 

delle tavole con la duplice funzione di proteggere le superficie lignee e di abbellirle, 

specialmente nel caso delle tavole óda refettorioô, costituite da semplici assi di legno 

grezze e poco lavorate. I tappeti da tavolo, a loro volta, venivano solitamente sormon-

tati da una o pi½ tovaglie, ad eccezione dei manufatti tessili pi½ pregiati che si sceglieva 

di lasciare a vista per poterli ammirare meglio38. 

Questa pratica viene descritta da Domenico Romoli, detto il Panunto, nella sua opera 

La singolare dottrina. Di M. Domenico Romoli sopranominato Panunto, dellôufficio 

dello Scalco, de i condimenti di tutte le vivande, le stagioni che si convengono a tutti 

gli animali, uccelli et pesci, banchetti di ogni tempo, et mangiare da apparecchiarsi di 

d³ in d³, per tutto lôanno a Principi, pubblicata per la prima volta nel 1560 a Venezia39. 

 
35 Thornton 1992, p. 255, fig. 284; Musacchio 1999, p. 58, fig. 40. 

 
36 Sulle tazze da puerpera si vedano: Crainz 1986; Bandini 1996, pp. 59-109; Musacchio 1999; Mannini 

2002, pp. 9-12; Musacchio 2006, pp. 124-135. 

 
37 Bandini 1996, p. 75, fig. 21; Musacchio 1999, pp. 95, 116, figg. 78, 106; Musacchio 2006, p. 126, 

fig. 8.3. 

 
38 Sui tappeti da tavolo si vedano: Erdmann 1970; Curatola 1983; Thornton 1992, pp. 216-219; Davanzo 

Poli 1995, pp. 39-51; Contadini 2006, pp. 315-318; Curatola 2007, pp. 207-208. 

 
39 Sulla figura di Domenico Romoli, soprannominato il Panunto, ci sono giunte scarse notizie. Dalla 

prima edizione del 1560 del suo trattato di cucina, La singolare dottrina. Di M. Domenico Romoli so-

pranominato Panunto, dellôufficio dello Scalco, de i condimenti di tutte le vivande, le stagioni che si 

convengono a tutti gli animali, uccelli et pesci, banchetti di ogni tempo, et mangiare da apparecchiarsi 

di d³ in d³, per tutto lôanno a Principi. Con la dichiaratione della qualit¨ delle carni di tutti gli animali 
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In questo trattato di cucina, egli ricorda appunto che la tavola doveva essere çcoperta 

di un bellissimo tappeto che intorno intorno tocchi la terraè, su cui veniva distesa una 

çtovaglia profumata e piegata a quadretti ordinari, s³ corta che scuopra il tappeto da 

pi¯ due dita per tutto; e sopra di questa spiegher¨ lôaltra con tutte quelle fogge che 

piacer¨ [é], scoprendo lôaltra da pi¯ quattro ditaè40. 

Una delle maggiori spese che la Repubblica di Venezia doveva sostenere                  

annualmente consisteva nellôacquisto di tessuti preziosi orientali, in particolar modo i 

manufatti pi½ importati erano proprio i tappeti annodati. La maggior parte di questi 

proveniva dallôOriente, in particolar modo dalla Turchia, dallôEgitto e, a partire dal 

XVII secolo, anche dallôIran e veniva realizzata in lana, in forma rettangolare o                          

cruciforme. Oltre a questi esemplari, ne esistevano anche degli altri in seta e in raso41. 

Ĉ lo storico veneziano Marin Sanudo il Giovane, che, nella sua opera i Diarii, informa 

sulle diverse provenienze e tipologie di questi oggetti tessili che a Venezia                      

potevano essere: çda Rodi, turcheschi, persiani, a moscheti, caciarini, cimiscasa, con 

tre ruodeè42.  

 
et pesci, et di tutte le vivande circa la sanit¨. Nel fine segue un breve trattato del reggimento della sanit¨ 

si pu¸ dedurre che egli fosse un gentiluomo del XVI secolo, di probabile origine fiorentina e che svolse 

le mansioni inizialmente di cuoco segreto e poi di scalco presso Niccol¸ Ridolfi (1501-1550), nipote di 

papa Leone X (1475-1521) e arcivescovo di Firenze e presso anche altri signori, di cui per¸ non ci sono 

giunti i nomi. La singolare dottrina era una vera e propria enciclopedia dellôarte gastronomica suddivisa 

in tredici libri, che Romoli scrisse per cuochi, scalchi e per tutti gli addetti alle cucine delle dimore 

signorili. Per approfondire la figura di Domenico Romoli si vedano: Romoli ed. 1987, pp. 359-405; la 

scheda di G. Muscardini, A tavola con il Principe 1988, p. 258, n. 183; Benporat 2007, pp. 36-38; 

Cavarra 2012, p. 40; Moriani 2014, p. 59. 

 
40 Romoli ed. 1987, p. 370. 

 
41 Contadini 2006, pp. 315-318. 

 
42 M. Sanudo, I diarii di Marino Sanuto, a cura di F. Stefani, G. Berchet, N. Barozzi, 58 voll., Venezia 

1879-1903, nello specifico vol. 54, col. 61.  

Marin Sanudo il Giovane (1466-1536), storico, diarista e cronista veneziano (per il quale si veda M. 

Melchiorre, in DBI, 90, 2017, pp. 498-504), indica come la gran parte dei tappeti giunti a Venezia pro-

venissero dal Medio Oriente, pi½ specificatamente: óda Rodiô, cio¯ dalla citt¨ di Rodi, óturcheschiô, cio¯ 

dalla Turchia, ópersianiô, cio¯ dalla Persia, ócaciariniô, detti anche ócaiariniô, ócaieriniô, ócagieriniô o óca-

gariniô, sono tutte parole, probabilmente derivanti dal termine usato per i tappeti mammelucchi, utiliz-

zate per indicare i tappeti originari del Cairo. Le parole ócimiscasaô, ócimishchasaô o ócimicasaô sono 

invece la corruzione di Chemishgezek, un paese a est dellôAnatolia, in Turchia, sede di importanti ma-

nifatture di tappeti. Il termine ómoschetiô, che deriva dal nome dei tappeti mammelucchi provenienti da 

Damasco, indicava solitamente i manufatti da preghiera con intessuta una raffigurazione della nicchia 

ad arco che nelle moschee indica la direzione della Mecca. Infine, il termine ócon tre ruodeô, cio¯ ócon 

tre ruoteô ¯ una delle decorazioni tipiche dei tappeti orientali. Allôepoca purtroppo per descrivere i decori 

di questi tappeti venivano utilizzati termini molto vaghi che non permettono di farsi unôidea precisa del 

loro aspetto originale. Sullôanalisi corretta del passo sanudiano si veda: Curatola 2007, pp. 207-208. Sui 

tappeti si veda anche: Thornton 1992, pp. 64-65. 
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Alla fine del XV secolo, i cittadini veneziani esagerarono nellôostentazione di questi 

preziosi copritavola a tal punto che, nel 1489 il Senato veneziano dovette intervenire 

introducendo delle leggi suntuarie che proibivano nei banchetti lôuso di tappeti, consi-

derando questa usanza çuna superfluit¨ vana et non necessariaè43.                                   

Come spesso accadeva per questi tentativi del Senato di frenare il lusso cittadino, per¸, 

il loro impiego ritorn¸ ad essere fondamentale nellôapparecchiatura della tavola per 

tutto il Cinquecento, con il fine di assestare meglio le tovaglie distese al di sopra di 

essi e per proteggerne la superficie lignea del mobile sottostante44.  

Un esempio di tappeto da tavolo ócaciarinoô, cio¯ proveniente dal Cairo, tessuto in lana 

in un unico pezzo e risalente alla seconda met¨ del XVI secolo, ¯ conservato al Victoria 

and Albert Museum di Londra. La particolarit¨ di questo manufatto ¯ proprio la sua 

forma cruciforme, atta a coprire interamente fino a terra tutti e quattro i lati di una 

tavola quadrata. Inoltre, esso ¯ ornato da decori tipici dello stile ottomano, ossia dise-

gni a forma di medaglione e motivi floreali di color verde, giallo e blu su fondo rosso 

[Fig. 13]45. 

La grande diffusione di questi manufatti nella citt¨ di Venezia ̄  testimoniata anche 

dalla loro presenza in molti dipinti coevi, tra cui lôUltima Cena, dipinta da Cesare da 

Conegliano (attivo nella seconda met¨ del XVI secolo) nel 1583 per la chiesa dei Santi 

Apostoli di Venezia, dove ¯ rappresentata una lunga tavola rettangolare coperta da un 

tappeto da tavolo di colore rosso acceso, ornato con motivi geometrici, sul quale ¯ 

disposta una tovaglia bianca [Fig. 14]46.  

Un prezioso tappeto da tavolo orientale frangiato ¯ inoltre visibile allôinterno del di-

pinto le Nozze di Cana del Museo Correr di Venezia, attribuito al pittore di origine 

greca Michael Damaskenos (1530-1593) e datato tra il 1561 e 1570 [Fig. 15]47. 

Oltre ai tappeti da tavolo, esisteva anche un altro tipo di copertura conosciuta 

con il nome di óceloneô. Si trattava di un tessuto di lana, piuttosto pesante, decorato a 

 
43 Cognasso 1965, p. 232. 

 
44 Davanzo Poli 1995, p. 40. 

 
45 Erdmann 1970, p. 199; Curatola 1983, p. 169; Contadini 2006, p. 317, fig. 21.10. 

 
46 Barovier 2006, p. 125. 

 
47 Mariacher 1957, p. 140; Grieco 2006, p. 245; Urban 2007, p. 26, fig. 5; Di Schino 2012, p. 83. 
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righe o con disegni a ripetizione regolare, proveniente in origine dai Paesi Bassi e dalla 

Francia settentrionale e prodotto successivamente anche in Italia. Esso veniva                  

largamente impiegato in tappezzeria come rivestimento delle pareti di una stanza, ma 

anche come copriletto oppure come copritavola48. 

Tra il XV e il XVI secolo, le tovaglie iniziarono a entrare nellôuso quotidiano 

delle famiglie pi½ agiate diventando presto cos³ sia un segno di decoro, che conferiva 

alla tavola apparecchiata pulizia, distinzione ed eleganza, che una componente                 

decorativa di primaria importanza nella scenografia del banchetto rinascimentale49.  

Le tavole dei convivi non venivano apparecchiate con unôunica tovaglia, ma con pi½ 

copritavola sovrapposti tra loro, stirati con precisione, profumati da ç[é] festoni [é] 

con varie verdure odorifere, cio¯ rami di cedri, di mortella, di rose, rosmarino, salvia, 

lauri, bossi [é]è50 [Fig. 16]51 e poi riposti, una volta terminato il pranzo, in casse con 

petali di rose, viole ed erbe odorose52. 

Proprio il fatto di disporre pi½ tovaglie una sopra lôaltra, permetteva di cambiarle di 

frequente a ogni servizio sia per sfoggiare la ricchezza del padrone di casa e mostrare 

il suo status sociale, sia anche per garantire la pulizia e lôigiene, oltre che per invogliare 

gli ospiti a consumare il cibo53. Una testimonianza dellôimportanza della nettezza della 

biancheria da tavola si trova proprio nel gi¨ citato trattato De honesta voluptate et 

valetudine dove il Platina si sofferma appunto sul concetto del biancore di tovaglie e 

tovaglioli, ricordando: ç[é] Bianchi siano i tovaglioli, candida la tovaglia, altrimenti 

d¨nno fastidio e tolgono la voglia di mangiare [é]è54.  

Il compito di sistemare le tovaglie sulla tavola era affidato alla figura del                       

credenziere che sottostava sia allôautorit¨ del maestro di casa, che a quella dello scalco, 

 
48 Thornton 1992, p. 218; Zannoni 2007, p. 264. 

 
49 Sulle tovaglie si vedano: Bombe 1914, pp. 108-120; Bombe 1915, pp. 20-24; Endrei 1987, pp. 61-

68; Thornton 1992, pp. 73-75; Davanzo Poli 1995, pp. 39-51; Currie 2006, pp. 342-345; Zannoni 2007, 

pp. 263-275; Lorenzini 2012, pp. 73-82. 

 
50 Cervio ed. 1987, p. 520. 

 
51 Cervio ed. 1593, p. 52. 

 
52 Di Schino 2012, p. 84; Lorenzini 2012, p. 78. 

 
53 Davanzo Poli 1995, p. 45. 

 
54 Platina ed. 1985, p. 20. 
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colui il quale aveva la responsabilit¨ della cucina, della credenza e del servizio della 

tavola. Il credenziere era incaricato anche della custodia, della cura e della pulizia delle 

numerose stoviglie dôargento, oltre che dellôallestimento della credenza e della confe-

zione dei piatti freddi del servizio iniziale e di quello finale, detti appunto óservizi di 

credenzaô55. Francesco Priscianese descrive cos³ le responsabilit¨ del credenziere:  

 

ç[é] e così principalmente saper tenere gli argenti e gli altri vasi 

puliti  e belli e più che specchio lucenti, e tutta la credenza similmente 

con somma pulitezza e nettezza. E gentilmente apparecchiare la tavola 

[é] con tovaglie odorate di soavi profumiè56.  

 

Durante il tardo Medioevo e il Rinascimento si osserva una predilezione per le 

tovaglie dette óperugineô, chiamate cos³ in quanto provenivano soprattutto dallôarea di 

Perugia, ma successivamente furono prodotte anche a Siena e in Lombardia. Questi 

manufatti di tela di lino bianco venivano usati sia nei banchetti come copritavola, che 

in ambito liturgico sullôaltare e si ispiravano a un repertorio decorativo colto, desunto 

da motivi orientali e alludenti alla simbologia della vita. Lungo i bordi di queste tova-

glie erano, infatti, disposte larghe fasce blu, nere o marroni, ornate con animali araldici, 

palmette, elementi fitomorfi e antropomorfi. I primi esemplari di drappi ornati óalla 

peruginaô datati al XIV secolo erano caratterizzati da motivi decorativi pi½ semplici e 

stilizzati, composti da forme geometriche e linee rette, come per esempio alberi, piante, 

frutti e costruzioni architettoniche come castelli con torri merlate. Successivamente, 

nel corso del XV secolo, ci fu unôevoluzione nella decorazione di queste tovaglie che 

iniziarono progressivamente a perdere la rigida schematicit¨ tipica del secolo prece-

dente, preferendo decori pi½ naturali e realistici ispirati al mondo naturale57. 

Decorazioni di questo tipo sono visibili in due esemplari di tovaglie perugine, il primo 

conservato al Museo del Tessuto di Prato ¯ realizzato in tela di lino bianco con fasce 

orizzontali blu decorate da coppie di aquile e alberi della vita [Fig. 17], il secondo, 

invece, datato tra la fine del XV secolo e lôinizio del XVI secolo, ¯ esposto al Museo 

 
55 Benporat 2007, pp. 29, 51; Di Schino 2012, p. 8; Di Schino 2019, pp. 32-33.   

 
56 Priscianese ed. 1883, p. 77. 

 
57 Bombe 1914, pp. 108-111; Endrei 1987, pp. 61-68; Davanzo Poli 1995, p. 39; Currie 2006, p. 344; 

Zannoni 2007, pp. 263-264. 
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Civico dôArte di Modena. Si tratta di un manufatto prodotto in tela con trama in lino 

blu, ornato da diverse bande orizzontali con coppie di uccelli e semplici motivi              

geometrici e coppie di cervi affrontati ai lati di un fiore [Fig. 18]58.   

Drappi di lino con decoro óalla peruginaô sono ammirabili anche in molti dipinti                                  

rinascimentali. Ne ¯ un esempio lôUltima Cena, realizzata da Domenico Ghirlandaio 

(1449-1494) nel 1480 per il refettorio del monastero di Ognissanti a Firenze, dove ¯ 

rappresentata una tovaglia decorata da bande tessute bianche e blu con draghi affrontati 

fra lôalbero della vita [Fig. 19]59.  

Nel corso del XVI e del XVII secolo, con il progredire delle tecniche tessili, iniziarono 

a diffondersi una moltitudine di nuove tipologie di tovaglie sia italiane che                            

dôimportazione che potevano essere realizzate in vari tessuti quali: lino, damasco di 

lino, seta e canapa. La scelta di apparecchiare la tavola con un tessuto pregiato piutto-

sto che con un altro di qualit¨ inferiore dipendeva sia dallôoccasione che dalla posi-

zione sociale degli ospiti60.  

Le tovaglie di tela importate dallôOlanda e dalle Fiandre erano conosciute                                        

rispettivamente come ótele dôOlandaô e ótele di Flandinaô e, sempre dalle Fiandre, pro-

venivano anche manufatti di lino e di damasco di lino, apprezzati soprattutto per la 

loro finezza e per lôimpeccabile sbiancatura. Nelle citt¨ francesi di Reims e di Cambrai 

venivano invece prodotti altri due tipi di lino, il ólino da rensaô, una tela a grana fine e 

il ólino di cambraiaô61. 

Un esempio di tovaglia di lino bianco utilizzata nel contesto veneziano dei primi de-

cenni del Cinquecento ¯ quello di una tela frangiata, distesa sopra a un lungo tappeto 

da tavolo orientale, anchôesso frangiato, rappresentata nellôopera Ges½ in casa di Si-

mone il fariseo, dipinta nel 1520 circa dallôartista Bonifacio deô Pitati (1487-1553) 

[Fig. 20]. 

Le tovaglie potevano essere realizzate anche con la canapa, ossia un tessuto pi½ 

grosso, ruvido e irregolare prodotto soprattutto in Emilia-Romagna, in particolar modo 

 
58 La scheda di L. Lorenzini, in Magnificenze a tavola 2012, p. 170, n. 113. 

 
59 Bombe 1915, p. 23.  
 
60 Di Schino 2012, p. 90, nota n. 2. 

 
61 Currie 2006, p. 343; Zannoni 2007, pp. 264-265; Lorenzini 2012, p. 79. 
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nei territori compresi tra Ferrara, Modena e Bologna. Nel dipinto la Cena in Emmaus 

di Giovanni Francesco Barbieri, detto il Guercino (1591-1666) e datato tra il 1620 e il 

1630, si pu¸ ammirare, ad esempio, una tavola apparecchiata proprio con una tovaglia 

di canapa bianca fresca di stiratura, disposta sopra a un variopinto tappeto da tavolo 

orientale [Fig. 21]62. 

Spesso le tovaglie erano arricchite anche da ricami a punto tagliato o sfilato, o 

rifinite lungo le bordature con merletti a tombolo o a fusello, a reticello e a modano63. 

Ne abbiamo testimonianza al Museo del Tessuto di Prato dove sono esposti due                  

manufatti tessili ornati con questi tipi di decori: il primo ¯ realizzato in lino e seta 

bianca con ricami a punto sfilato e a punto erba [Fig. 22], mentre il secondo, sempre 

di lino bianco, ̄ abbellito lungo i bordi da merletti [Fig. 23]64. 

Per quanto riguarda la manifattura tessile schiettamente veneziana, ¯ noto come 

questa citt¨ fosse rinomata soprattutto per la lavorazione delle tovaglie di seta, racco-

gliendo la produzione di questo tessuto proveniente dai domini di Terraferma, ma, al 

tempo stesso, ̄ difficile ricostruire una vera e propria storia delle tovaglie veneziane. 

Esiste infatti unôampia bibliografia che tratta dei tessuti veneziani impiegati in tappez-

zeria e nellôabbigliamento, ma molte meno notizie sui copritavola.  

Per questo motivo, le fonti pi½ importanti e sicure da tenere in considerazione sono 

quelle iconografiche, da cui possiamo dedurre che a Venezia erano molto utilizzate le 

tovaglie adornate con motivi a losanghe65. Manufatti cos³ decorati sono, infatti, visibili 

in due dipinti gi¨ nominati precedentemente, ossia le Nozze di Cana del pittore Michele 

Damaskenos (1530-1593) conservato al Museo Correr di Venezia [Fig. 15]66 e lôUltima 

Cena di Antonio Vivarini (1415 c.-1476/1484) della Galleria Giorgio Franchetti alla 

Caô dôOro di Venezia [Fig. 4]67.      

 
62 Lorenzini 2012, pp. 79-80. 

 
63 Currie 2006, p. 345; Zannoni 2007, p. 264. 

 
64 Currie 2006, p. 345, fig. 24.7. 

 
65 Zannoni 2007, p. 265; Lorenzini 2012, p. 79. 

 
66 Mariacher 1957, p. 140; Grieco 2006, p. 245; Di Schino 2012, p. 83. 

 
67 Pallucchini 1962, p. 103, fig. 54; Valcanover 1986, p. 15; Thornton 1992, p. 209, fig. 237; Augusti, 

Saccardo 2002, p. 18. 
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1.4 Il tovagliolo: usi (anche poco noti) di un ornamento per la tavola  

La consuetudine nei banchetti di mangiare il cibo con le mani aveva reso                    

necessario lôimpiego di tessuti adatti per poterle pulire e asciugare, dopo averle                 

lavate con lôacqua, tra una portata e lôaltra. In origine, gli ospiti, avendo a loro                        

disposizione solamente la tovaglia, si pulivano direttamente su questa, costringendo 

cos³ a disporre di pi½ tovaglie disposte una sopra lôaltra, da togliere via via al cambiare 

dei servizi di tavola. In seguito, inizi¸ a essere utilizzato il tovagliolo, che nel corso 

del Rinascimento divent¸ un elemento sempre pi½ essenziale nella tavola, sia dal punto 

di vista funzionale, che ornamentale68.  

I primi esempi di tovaglioli rudimentali erano il ómantileô, messo a                           

disposizione di tutti i convitati e la ómappaô, un drappo di stoffa che ogni ospite portava 

con s® da casa al fine di riporvi i resti del pasto. Si trattava di esemplari di ritagli di 

stoffa di grandi dimensioni, generalmente bianchi e spesso bordati da fasce purpuree69.  

Se inizialmente, quindi, il tovagliolo veniva condiviso tra pi½ persone, solo                           

successivamente, a partire dal Cinquecento, questo divent ̧dôuso individuale. Nel XVI 

secolo, infatti, ogni commensale aveva a propria disposizione una salvietta per la 

bocca, spesso profumata con rose, viole o lavanda, che veniva posta accanto al piatto, 

piegata in forme eleganti e cambiata frequentemente tra una portata e lôaltra dopo che 

gli ospiti si erano lavati le mani con acque odorifere. Il compito di porgere il tovagliolo 

pulito al personaggio pi½ importante assunse nel tempo sempre pi½ rilevanza, se si 

fosse trattato di un re, ad esempio, ad avere questa responsabilit¨ sarebbe stato lo stesso 

padrone di casa70.  

Un modello di tovagliolo cinquecentesco realizzato in lino bianco e ornato da fasce 

intrecciate e tessute in seta rossa e in lino color crema, con raffigurate coppie di leoni 

alati, castelli e altri motivi decorativi ¯ conservato al Victoria and Albert Museum di 

Londra [Fig. 24]71.  

 
68 Sul tema dei tovaglioli si vedano: Ghiegher ed. 1639; Giegher ed. 1987, pp. 613-622; Davanzo Poli 

1995, pp. 40-48; Malaguzzi 2006, p. 324; Benporat 2007, pp. 16-17; Paolini 2007, p. 41; Zannoni 2007, 

pp. 263-264; Di Schino 2012, pp. 83-85; Ridolfi 2015, pp. 21-22. 

 
69 Zannoni 2007, p. 263. 

 
70 Benporat 2007, p. 17; Ridolfi 2015, pp. 21-22. 

 
71 Currie 2006, p. 344, fig. 24.4. 
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Giovanni della Casa nel suo trattato delle buone maniere pubblicato (postumo) 

nel 1558, ossia il Trattato di Messer Giovanni Della Casa, nel quale sotto la persona 

dôun vecchio idiota ammaestrante un suo giovinetto, si ragiona dei modi che si deb-

bono o tenere o schifare nella comune conversazione, cognominato Galateo ovvero 

deô costumi, spiega come doveva essere utilizzato correttamente questo accessorio72. 

Egli, infatti, nel capitolo V afferma: 

 

ç[é] Con le quai tovagliuole anco molto spesso non si vergognano di ra-

sciugare il sudore che, per lo affrettarsi e per lo soverchio mangiare, gocciola e 

cade loro dalla fronte e dal viso e dôintorno al collo, et anco di nettarsi con esse 

il naso, quando voglia loro ne viene? Veramente questi cos³ fatti non meritareb-

bono di essere ricevuti, non pure nella purissima casa di quel nobile Vescovo, ma 

doverebbono essere scacciati per tutto l¨ dove costumati uomeni fossero [é]è73. 

 

Nel Cinquecento, si inizi¸ a dare grande attenzione alla preparazione della tavola 

curandone la scenografia, tanto che in tutte le corti dôItalia si afferm¸ la consuetudine, 

inventata dai credenzieri, di modellare abilmente i tovaglioli per formare fantasiose 

composizioni. La loro fantasia non aveva limiti, tanto che i tovaglioli al loro interno 

potevano nascondere çuccelletti di pi½ sorte che prendevano il voloè una volta aperta 

la salvietta o essere ingegnosamente piegati a forma di archi di trionfo, castelli con 

torri, navi o animali da porre al centro della tavola74. 

 
72 Giovanni della Casa (1503-1556), proveniente da una famiglia facoltosa, si iscrisse inizialmente alla 

facolt¨ di legge allôuniversit¨ di Bologna, senza terminare gli studi, per poi dedicarsi allo studio del 

greco e della letteratura classica a Padova. Successivamente, nel 1529 si trasfer³ a Roma dove inizi¸ la 

sua carriera ecclesiastica, nel 1537 venne nominato chierico della Camera Apostolica e nel 1544 venne 

eletto arcivescovo di Benevento grazie allôappoggio del Cardinale Farnese. Nel 1555 papa Paolo IV lo 

nomin¸ segretario di Stato e lôanno successivo, nel 1556, mor³ a Roma ospite del cardinale                             

Montepulciano Giovanni di Pierantonio deô Ricci. Della Casa fu anche lôautore di uno dei trattati di 

buone maniere pi½ noti e influenti della letteratura italiana del Rinascimento, ossia il Trattato di Messer 

Giovanni Della Casa, nel quale sotto la persona dôun vecchio idiota ammaestrante un suo giovanetto, 

si ragiona deô modi che si debbono o tenere, o schifare nella comune conversatione, cognominato                    

Galateo ovvero deô costumi, scritto tra il 1551 e il 1555 e edito postumo nel 1558. Questa opera, dedicata 

al vescovo Galeazzo Florimonte (1484-1565), ¯ composta da trenta capitoli ed ¯ scritta sotto forma di 

dialogo platonico tra lôautore stesso e il giovane nipote Annibale, al quale vengono spiegate le corrette 

maniere da tenere nelle varie situazioni in compagnia o in pubblico. Questo trattato godette di una 

grande fortuna fino ai giorni nostri, tra le edizioni pi½ recenti troviamo quella del 1990 curata da Ema-

nuela Scarpa e quelle del 1994, del 2000 e del 2016 a cura di Stefano Prandi e pubblicate dallôeditore 

Einaudi. Per approfondire la figura di Giovanni della Casa si vedano: Della Casa ed. 1970, pp. 37-46, 

193-263; Santosuosso 1979; Mutini 1988, pp. 699-719; Della Casa ed. 1990; Paolini 2007, pp. 75-79. 

 
73 Della Casa ed. 1990, cap. V, p. 8. 

 
74 Benporat 2007, p. 98 (per la citazione) e p. 17; Di Schino 2012, pp. 83-84. 
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Questa pratica viene testimoniata anche da Francesco Priscianese che, nel suo trattato 

sulla figura del maestro di casa, descrive come venivano apparecchiate le tavole nel 

XVI secolo:  

 

çcon varie e ingegnose fogge di ripiegamenti di tova-

glioli  o salviette, e vari  disegni e armi di fiori e fronde; e 

specialmente neô conviti solenni, e con tovaglie odorate di 

soavi profumiè75. 

 

Nel Seicento, divenne ormai obbligatorio piegare tovaglie e tovaglioli nei modi pi½                          

particolari e virtuosistici, tanto che nel 1639, a Padova, fu pubblicato perfino un Trat-

tato delle piegature curato da Mattia Giegher76, che rivel¸ i segreti per trasformare le 

salviette in vere e proprie sculture mostrando inizialmente ç[é] un modo facile e spe-

dito di piegare e stoccare ogni panno lino per servigio della tavola in occasione di 

convito [é]è, cio¯ una maniera facile e veloce di piegare e fissare la plissettatura con 

amido e ferro da stiro di ogni tessuto di lino per ornare la tavola in occasione di ban-

chetti, per poi spiegare ç[é] la maniera  come si debba cominciare a far le prime 

pieghe per tovaglie e tovagliolini, e per formar fogliami, spinapesci [é] fiamme o 

merli [é]è77, ossia il modo in cui bisogna piegare tovaglie e tovaglioli per realizzare 

 
75 Priscianese 1883, p. 77. 

 
76 Mattia Giegher, nome italianizzato di Matthias Jäger (1589-1631), originario della Baviera, si rec¸ in 

Italia nel 1616 circa e si stabil³ a Padova dove divenne un esperto scalco e trinciante. Per le sue                          

conoscenze nel campo del taglio, del servire a tavola e della piegatura dei tovaglioli fu anche insegnante 

in un corso per piegatori presso lôUniversit¨ di Padova e scrisse tre importanti volumi: Il trinciante nel 

1621, Lo scalco nel 1623 e Li tre trattati, di cui fa parte anche il Trattato delle piegature, nel 1629.                  

Il titolo completo di questôultima opera ¯ Li tre trattati di Messer Mattia Giegher Bavaro di Mosburc, 

Trinciante dell'ill. Nazione Alemanna in Padova. Nel primo si mostra con facilit¨ grande il modo di 

piegare ogni sorte di panni lini, cio¯, salviette, e tovaglie, e dôapparecchiare una tavola, con certe altre 

galanterie degne dôesser sapute; le quali cose tutte son rappresentate in figure di rame: e questa ® 

invenzion del tutto nuova dellôautore, ne mai pi½ per addietro veduta. Nel secondo, intitolato lo Scalco, 

s'insegna, oltr'al conoscere le stagioni di tutte le cose, che si mangiano, la maniera di mettere in tavola 

le vivande; il che, con tre differenti figure di tavole intagliate in rame, chiaramente si mostra. Nel terzo, 

detto il Trinciante, s'insegna il modo di trinciare ogni sorte di vivande, con le due figure medesimamente 

in rame; opera rinnovata, e di molte cose accresciuta. Il Trattato delle Piegature, che si qualific¸ come 

un imprescindibile manuale per praticare con successo lôarte della piegatura di tovaglioli grazie a                    

numerose tavole esplicative, fu ristampato una seconda volta nel 1639 a Padova. Per approfondire la 

figura di Mattia Giegher si vedano: Giegher ed. 1987, pp. 613-622; Spinelli 2015, pp. 123-125; la scheda 

di R. Spinelli, in Sovrani a tavola 2023, pp. 90-91.   
 
77 Giegher ed. 1639, introduzione trattato. 
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figure a forma di foglie, di spina di pesce, di fiamme piramidali o di merletti [Figg. 25-

26]78. 

Il tovagliolo non era considerato solamente come un ornamento per la tavola, ma 

poteva diventare anche un mezzo utile e sbrigativo per eliminare scomodi eredi o          

pericolosi avversari politici. Per questo motivo, prima dellôinizio del pranzo, il               

credenziere entrava nella sala del banchetto per ófare la credenzaô, ossia la prova del 

veleno, verificando che sostanze nocive non fossero state introdotte nel cibo, nelle          

bevande o nel tovagliolo che veniva controllato per assicurarsi che polveri di vetro non 

fossero state sparse sulla stoffa79. Il credenziere, poi rivolgendosi agli invitati con un 

profondo inchino diceva: çSignori, vi ¯ stato offerto servizio di credenzaè80. Questa 

pratica serviva a tranquillizzare i convitati che da parte del signore non vi fosse nessuna 

cattiva intenzione e dava ócredenzaô, nel senso che creava persuasione di bont¨ e di 

purezza del cibo offerto.  

Il termine ócredenzaô pass¸, quindi, dapprima a indicare questo procedimento nel 

senso di ócredereô e ósperareô che lôassaggiatore non morisse avvelenato, per poi mo-

dificarsi e riferirsi alla credenza ódi argenteriaô, chiamata anche ódi mostraô, un mobile 

basso e lungo solitamente collocato nella sala dei banchetti. Questo arredo serviva a 

custodire le stoviglie e si componeva di pi½ gradini sui quali venivano disposti simme-

tricamente gli argenti e gli oggetti pi½ preziosi come piatti, anfore e brocche che di-

ventarono cos³ una vera e propria quinta teatrale di pura ostentazione. La credenza 

inizi¸ ad assumere una tale importanza che la sua configurazione richiese lôapplica-

zione di rigorose norme di etichetta che fissavano il numero di gradinate in rapporto 

al grado di nobilt¨: cinque per i sovrani, quattro per i principi, tre per i conti e due per 

i cavalieri81. Uno dei pi½ celebri esempi di credenza di argenteria a tre gradini dove 

sono stipati piatti, versatoi, bacili e una saliera ̄ quello raffigurato da Giulio Romano 

 
78 Ivi, tav. 4-5. 

 
79 Vocino 1952, p. 301; Benporat 2007, p. 18. 

 
80 Moriani 2014, p. 45. 

 
81 Benporat 2007, p. 100; Zannoni 2007, pp. 210-211. 

 



ΞΠ 
 

(1499-1546) nellôaffresco le Nozze tra Amore e Psiche di Palazzo Te a Mantova [Fig. 

27]82. 

Nel Cinquecento, per impedire che si verificassero avvelenamenti a tavola, si ricorse 

anche ad una pratica detta ócredenzinoô, che consisteva in una pallina di mollica di 

pane che veniva intinta nel piatto e assaggiata prima dal cuoco e a seguire dai paggi, 

dallo scalco e infine dal trinciante83. Come ulteriore precauzione, inoltre, il piatto de-

stinato al signore veniva coperto con un altro piatto dôargento e fasciato con un tova-

gliolo durante il tragitto che i servitori compivano dalla cucina alla sala84 [Fig. 28]85.  

Alla mensa del signore era spesso presente anche un ócontravvelenoô al quale si                       

attribuivano le propriet¨ di rivelare lôesistenza di sostanze velenose nel cibo. Potevano 

essere usati per questa funzione, ad esempio, oggetti rari e ricercati come uova di 

struzzo, corni di rinoceronte o di unicorno, denti di squalo e tazze di porcellana cinese, 

che al tempo si pensava si frantumassero a contatto con ogni veleno86. Nel XVII se-

colo, venivano utilizzate come contravveleno soprattutto le pietre bezoar, ossia calcoli 

biliari di ruminanti racchiusi in elaborati contenitori dôoro e dôargento che si credeva 

avessero poteri medicinali e talismanici. Uno di questi esemplari ¯ oggi conservato al 

Metropolitan Museum of Art di New York, allôinterno di una custodia con supporto 

realizzata in argento traforato, cesellato e dorato al mercurio e decorata con un motivo 

a volute [Fig. 29]87. 

 

 

1.5 Dal tagliere al piatto individuale 

Nel primo Rinascimento si mantenne lôuso gi¨ presente nei secoli precedenti di                    

presentare il cibo su un tagliere di forma quadrata, rettangolare o tonda, realizzato in 

 
82 Cogotti 2012, p. 29; Di Schino 2019, p. 35, fig. 18. 

 
83 Benporat 2007, pp. 18-19. 

 
84 Benporat 2001, p. 106. 

 
85 Barovier Mentasti 2006, p. 96, fig. 20. 

 
86 Benporat 2001, pp. 23-24. 

 
87 Subrahmanyam 2015, pp. 316-317, fig. 190. 
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vari materiali quali il legno, il peltro e lôargento, che veniva condiviso con il proprio 

vicino di posto. Era, infatti, consuetudine che uomini e donne si alternassero a tavola 

e che spettasse al gentiluomo tagliare la pietanza da porgere alla dama accanto88. 

In una miniatura databile tra la fine del XIV e lôinizio del XV secolo tratta dal Thea-

trum Sanitatis, un manoscritto illustrato del medico arabo Ububchasym de Baldach, ¯ 

rappresentata una scena di un pranzo sotto una loggia coperta. Tra le stoviglie poste 

sulla tavola rettangolare ornata da una tovaglia óperuginaô di lino bianco sono presenti 

anche due taglieri rotondi di legno: il primo ̄ disposto al centro del tavolo pronto per 

essere condiviso tra i due commensali, il secondo invece ̄ tenuto in mano dal servitore 

[Fig. 30]89.    

Il passaggio dal Quattrocento al Cinquecento segn¸ la comparsa dei primi piatti                      

individuali, detti ótondiô per la loro forma circolare, che presero il posto sia dei taglieri 

utilizzati per mangiare, che di quelli usati per portare le vivande dalla cucina alla sala 

del banchetto. Altro possibile antenato del piatto individuale, era la óquadraô, una larga 

fetta di pane che poteva essere utilizzata dai commensali per poggiare temporanea-

mente il cibo nel passaggio dal piatto alla bocca e poi, eventualmente, anche man-

giata90.  

Nei banchetti cinquecenteschi venivano impiegati diverse tipologie di ótondiô realizzati 

in metallo e in argento, che prendevano diversi nomi a seconda della loro funzione: il 

órealeô, óda caponeô, óda tovaglioloô e óda pompaô o óda parataô, questôultimi due chia-

mati cos³ per sottolineare la loro destinazione prevalentemente ornamentale. Si trat-

tava, infatti, di piatti di grandi dimensioni realizzati appositamente per essere esposti 

sui gradini delle credenze e che, raramente, solo nelle occasioni pi½ importanti, veni-

vano usati per mangiare91. Ne ¯ un esempio, un piatto da parata di rame con stemma 

araldico della seconda met¨ del XVI secolo conservato ai Musei Eremitani di Padova 

[Fig. 31]92. 

 
88 Paolini 2007, pp. 42-43. 

 
89 Liefkes 2006, p. 256, fig. 18.2. 

 
90 Ivi, p. 256; Benporat 2007, pp. 89-93; Ridolfi 2015, p. 21.      

     
91 Cunico 1995, p. 62; Ajmar-Wollheim 2006, p. 212. 

 
92 Cunico 1995, p. 57, fig. 2. 
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Nel XV e nel XVI secolo sulle tavole erano usati soprattutto piatti in maiolica, 

una tecnica ceramica che consiste nel cuocere prima lôoggetto, per poi rivestirlo con 

uno strato di smalto stannifero bianco e opaco sul quale viene dipinta la decorazione 

prima di ricuocerlo una seconda volta93. Questo tipo di produzione si svilupp¸ soprat-

tutto in Emilia-Romagna, Marche, Toscana e Veneto grazie a diverse manifatture arti-

gianali di alto livello, dedite a una fiorente produzione di stoviglie per usi domestici. 

Di seguito, verranno analizzati alcuni esemplari di piatti conservati al                                   

Museo Internazionale delle Ceramiche di Faenza, utili per definire i principali gruppi 

decorativi, detti anche ófamiglieô, tipici delle maioliche faentine94, per poi concentrarsi 

sulla produzione di maioliche veneziane95.  

Nella prima met¨ del XV secolo, a Faenza inizi¸ a svilupparsi la famiglia detta 

ózaffera a rilievoô, un tipo di decorazione consistente in motivi vegetali come foglie di 

quercia, animali stilizzati, emblemi e figure umane di colore blu cobalto96. Una                        

decorazione di questo tipo si trova realizzata su un piatto datato tra il 1400 e il 1410, 

al cui centro campeggia, entro un grande medaglione, un pavone di color blu e verde 

su uno sfondo con motivi vegetali quali bacche e foglie stilizzate, ripreso anche lungo 

tutto il bordo [Fig. 32]97. 

Durante la seconda met¨ del XV secolo prevalse invece la famiglia óa occhio di penna 

di pavoneô, caratterizzata da decori, come si pu¸ intuire dal nome stesso, a forma di 

penna di pavone, la cui parte finale simile a un occhio simboleggiava per i popoli 

dôOriente la vita eterna e lôimmortalit¨ dellôanima98. Un manufatto, con dipinto al cen-

tro un medaglione con i simboli di San Giovanni Evangelista, cio¯ il calice e le lettere 

óIô e óOô che stanno per óIohannesô, ¯ ornato sul resto della superficie con una 

 
93 Alverà Bortolotto 1981, p. 51; Davanzo Poli 1999, p. 224. 

 
94 Sulle maioliche faentine si vedano: Ravanelli Guidotti 1991; Ravanelli Guidotti 1996; Mall® 1998, 

pp. 16-19, 22-27, 53-56; Ravanelli Guidotti 1998; Ravanelli Guidotti 2000; Barbolini Ferrari 2007, pp. 

23-87; De Pompeis 2010; Ravanelli Guidotti 2019, pp. 149-169. 

 
95 Sulle maioliche veneziane si vedano: Alverà Bortolotto 1981; Conton 1981; Alverà Bortolotto 1987; 

Alverà Bortolotto 1988; Davanzo Poli 1999, pp. 221-231; Saccardo 2021, pp. 177-198.  

 
96 Mall® 1998, p. 16. 

 
97 Ravanelli Guidotti 1991, p. 168, n. 14; Ravanelli Guidotti 1998, pp. 116-117, n. 15. 

 
98 Mall® 1998, p. 18; Ravanelli Guidotti 2019, pp. 149-150. 

 



ΞΤ 
 

decorazione di questo tipo di colore arancio, blu e verde, con foglie a profilo smerlato 

e spiralette e puntini di colore blu intenso [Fig. 33]99. 

Lôaltro motivo decorativo molto diffuso era quello a ópalmetta e rosetta persianaô, vi-

sibile in un piatto abbellito tutto attorno da cinque palmette alternate ad altrettante 

rosette di colore blu scuro su sfondo a spiralette, foglie, puntini e rombi tagliati a croce, 

con al centro un medaglione racchiudente uno scudo giallo con un cuore trafitto da due 

spade su sfondo di colore blu con piccole grottesche graffite [Fig. 34]100. 

Tra la fine del XV e lôinizio del XVI secolo la maiolica inizi¸ ad assumere un 

ócarattere galanteô, nel senso che si incominciarono a realizzare su piatti, vasi e boccali 

busti di donne celebri, o anche meno note, che venivano donati dagli amanti alle future 

spose. Si trattava di veri e propri ritratti idealizzati, che, come tali, non venivano im-

piegati nelle tavole, ma venivano disposti in bella mostra appesi alle pareti101. Al mu-

seo di Faenza si pu¸ ammirare un esemplare di questo genere di decorazione, con al 

centro un medaglione con un busto femminile di óbella donnaô rivolto verso sinistra e 

unôampia fascia disposta tutto attorno con motivo a spiralette e quattro palmette per-

siane alternate ad altrettante palmette fiorite sulle tonalit¨ del blu [Fig. 35]102.  

La grande abbondanza di decori e di colori che ricoprivano le superfici dei ma-

nufatti ceramici nei secoli precedenti port¸ alla nascita di un nuovo stile, detto                               

ócompendiarioô, che, al contrario, metteva in evidenza la qualit¨ dello smalto bianco 

del vasellame. Dalla seconda met¨ del XVI secolo in poi, infatti, gli oggetti decorati 

con questo stile presero il nome di óbianchiô in quanto caratterizzati da una candida 

superficie a volte parzialmente decorata solo con pochi colori, per lo pi½ con il blu e il 

giallo, tratti essenziali e veloci e, a volte, con unôunica figura centrale103. Testimo-

nianza di questo genere sono due piatti óbianchiô datati tra la seconda met¨ del Cinque-

cento e lôinizio del Seicento, uno pi½ semplice senza alcun tipo di decoro [Fig. 36]104 

 
99 Ravanelli Guidotti 1998, pp. 164-166, n. 30; Ravanelli Guidotti 2019, p. 151, fig. 2. 

 
100 Ravenelli Guidotti 2000, pp. 347-348. 

 
101 Barbolini Ferrari 2007, p. 28. 

 
102 Ravanelli Guidotti 2000, pp. 186-187, n. 23. 

 
103 Mall® 1998, p. 53; Barbolini Ferrari 2007, p. 44; De Pompeis 2010. 

 
104 Ravanelli Guidotti 1996, pp. 410-411, fig. 100; Liefkes 2006, p. 262, fig. 18.10. 

 



ΞΥ 
 

e lôaltro dipinto sullôorlo con un sottile tralcio di foglie, viticci e spicchi di corolle di 

colore giallo e blu in óstile compendiarioô e con al centro raffigurato lôepisodio biblico 

di Lot e le figlie che lasciano Sodoma su sfondo paesaggistico con edifici, alberi e 

picchi montuosi [Fig. 37]105. 

A differenza di quella faentina, la produzione di maioliche veneziane inizi¸ a 

svilupparsi solo a partire dalla fine del XV secolo e perdur¸ per tutto il XVII secolo. 

La storia della maiolica veneziana si pu¸ dunque dividere in due grandi periodi: il 

primo che si svilupp¸ dalla fine del XV fino alla prima met¨ del XVI secolo e il se-

condo che comprendeva la seconda met¨ del XVI e tutto il XVII secolo.  

Il primo periodo si caratterizzava per la produzione di maioliche sia policrome, che in                  

monocromia azzurra su fondo berrettino, il genere di manufatto per la quale Venezia 

divent ̧pi½ celebre. Lo ósmalto berrettinoô ̄  un tipo di smalto di colore                                     

grigio-azzurro ottenuto attraverso lôaggiunta allo smalto bianco stannifero di piccole 

quantit¨ di cobalto, conosciuto anche con il nome di ócenere del levanteô, una cenere 

ricavata da una pianta salina proveniente dalla Siria, ossia il kali, che Venezia                       

riusciva a procurarsi facilmente grazie ai rapporti commerciali con lôOriente106.   

Le tipologie di decorazioni pi½ prevalenti erano quelle: óad architettureô, óa paesaggi 

montaniô, óalla porcellanaô e óa rabeschiô su fondo berrettino. 

Nella Laguna veneziana furono ritrovati diversi esemplari di manufatti ornati                       

óad architettureô, un tipo di decoro, ereditato dal repertorio del graffito del XIV secolo 

e ripreso poi dalla fine del secolo successivo, che consisteva in raffigurazioni con 

sfondi tipicamente rinascimentali e giochi di prospettiva. Al Kunstgewerbemuseum di                    

Berlino, ad esempio, ̄  conservato un piatto in maiolica datato tra il 1520 e il 1530 

decorato con questo motivo blu e azzurro-turchese, che fu attribuito a Venezia proprio 

per il colore orientaleggiante degli smalti, per la brillante vernice usata e per le                       

grandi dimensioni [Fig. 38]107. 

Un altro tipo di decorazione era quella óa paesaggi montaniô che, pur appartenendo alla 

produzione veneziana, non aveva alcuna affinit¨ nelle immagini dipinte con lôambiente                     

 
105 Ravanelli Guidotti 1996, pp. 380-381, n. 98. 

 
106 Alverà Bortolotto 1981, p. 63; Alverà Bortolotto 1987, p. 7. 

 
107 Alver¨ Bortolotto 1981, tav. XLIII a. 
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lagunare, ma si ispirava probabilmente pi½ ai paesaggi dei pittori locali e alle incisioni 

di artisti tedeschi. Un manufatto veneziano in maiolica policroma con paesaggio                  

montano risalente al 1535 si trova nelle collezioni del Museo di Stoccarda [Fig. 39]108. 

Come gi¨ detto in precedenza, la tipologia di maiolica pi½ caratteristica di Venezia era 

quella a fondo berrettino, che poteva essere abbellita sia óalla porcellanaô, un motivo 

decorativo che imitava le porcellane Ming cinesi e che consisteva in tralci con                   

piccolissime foglie in mezzo a crisantemi e fiori di loto [Fig. 40]109, che óa rabeschiô, 

un tipo di ornato tipico dellôarte araba con disegni geometrici ottenuti con ramoscelli 

di minutissime foglie110.  

Fu intorno alla met¨ del XVI secolo che avvenne il definitivo passaggio della 

maiolica veneziana da un preponderante uso del colore azzurro alla policromia. Questa 

esplosione di colori che sfumava dalle tonalit¨ calde dellôarancio e dellôocra alle gra-

dazioni del viola, dellôazzurro e del verde ̄  infatti visibile nella maiolica prodotta nel 

secondo periodo, soprattutto in quella decorata óa fiori e fruttiô e in quella óistoriataô, 

dove le immagini raffigurate venivano tratte dalla mitologia antica e dalla storia clas-

sica. Un esempio di vero trionfo di policromia veneziana ¯ visibile al Museo di Faenza 

in un piatto decorato óa fiori e fruttiô su fondo berrettino e realizzato intorno al 1550 

[Fig. 41]111. 

Per quanto riguarda invece le maioliche policrome istoriate, il massimo esponente di 

questo genere fu il Maestro Domenico da Venezia del quale ci sono giunti diversi piatti 

firmati e datati, ben riconoscibili per il rapido e brillante gioco di contrasti tra le tona-

lit¨ degli ocra, dei gialli e dei verdi su fondo blu intenso. Due di questi esemplari da-

tabili intorno al 1560 sono conservati al Victoria and Albert Museum di Londra, nel 

primo ̄ rappresentato il mito di Dafne [Fig. 42]112, mentre nel secondo ̄ raffigurato il 

mito di Teseo e Piritoo [Fig. 43]113. In entrambi i casi, il paesaggio dipinto non veniva 

 
108 Ivi, tav. XLIII b. 

 
109 Ivi, tav. XLVI. 

 
110 Sulla maiolica veneziana del primo periodo si veda: Alverà Bortolotto 1981, pp. 51-65. 

 
111 Ivi, tav. LXXXII. 

 
112 Ivi, tav. IC a. 

 
113 Ivi, tav. IC b. 
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pi½ considerato dallôartista come un elemento distinto che fungeva da sfondo, ma                  

diventava tuttôuno con le figure umane. 

Verso la fine del Cinquecento, questa fastosa cromaticit¨ venne pian piano                               

abbandonata per fare spazio ad un nuovo tipo di produzione di manufatti ispirati ai 

óbianchi di Faenzaô, ricoperti di smalto bianco stannifero, a volte senza decori, altre, 

invece, con sommari e sobri disegni in stile compendiario, conosciuti a Venezia con il 

nome di ólatesiniô, ossia ólatticiniô, per la somiglianza del loro colore con il latte114.  

Il grande successo di questo genere di maiolica ¯ testimoniato dal quadro Interno di 

cucina dipinto tra il 1640 e il 1660 dallôartista tedesco Joseph Heintz il Giovane (1600-

1678), dove ̄ rappresentato lôinterno di una cucina veneziana di una famiglia patrizia 

con disposti sopra il grande camino, come una vera e propria credenza, una serie di 

piatti óbianchiô insieme a ovali traforati, bacili da parata e altri manufatti di ceramica 

tipici della prima met¨ del XVII secolo [Fig. 44]115. 

 

 

1.6 Le posate  

Durante il XV secolo, lôimpiego delle posate individuali sulla tavola fu a lungo 

osteggiato in quanto considerato inutile e contrario alle buone maniere previste dalle 

convenzioni del tempo ed ¯ per questo motivo che nei banchetti rinascimentali rimase 

a lungo lôuso di mangiare il cibo con le mani. Solo dalla seconda met¨ del Cinquecento, 

in seguito anche alla pubblicazione dellôopera di Giovanni della Casa nel 1558, i com-

mensali intrapresero un certo distacco dal cibo e iniziarono a utilizzare le posate per 

mangiare le vivande. Fu cos³ che il coltello, il cucchiaio e la forchetta non furono pi½ 

considerati come arnesi superflui, ma assunsero una funzione sempre pi½ rilevante nel 

corso dei secoli116. 

 
114 Sulla maiolica veneziana del secondo periodo si veda: Alverà Bortolotto 1981, pp. 85-99. 

 
115 Ravanelli Guidotti 2019, p. 31, fig. 17 a. 

 
116 Sulle posate si vedano: Lisini 1911; Oman 1947; Alberici 1978, pp. 89-131; Pertusi 1983, pp. 3-13; 

Tannahill 1987, pp. 227-228; Degli Esposti 1988, pp. 363-374; Levi 1989, pp. 401-409; Marchese 1989; 

Pazzi 1993, pp. 232-271; Cunico 1995, pp. 58-60; Malaguzzi 2006, pp. 335-341; Barbolini Ferrari 2007, 

pp. 187-205; Benporat 2007, p. 89; Paolini 2007, pp. 44-48; Valeriani 2012, pp. 67-72; Moriani 2014, 

p. 52. 
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Tra tutti gli utensili presenti sulla tavola, il coltello ̄  considerato il pi½ antico 

prototipo di posata, che rimase pressoch® immutato per secoli, fedele alla sua forma 

primitiva composta da una lama e da unôimpugnatura. In epoca medioevale, esso era 

ritenuto simbolo di potenza e destrezza e rappresentava unôarma da caccia e da difesa, 

tanto da diventare una sorta di corredo personale per gli uomini, che iniziarono a                

portarlo abitualmente nel fodero di cuoio legato alla cintura o custodito allôinterno di 

un astuccio. Solo una volta posto sulla tavola, il coltello smise di essere considerato 

esclusivamente come unôarma personale e divent¸ anche un utensile necessario al            

taglio delle carni e sembra che sia proprio da questa prassi dôabbandono di uno stato 

difensivo, in favore di una disposizione amichevole aperta ai piaceri della tavola, che 

deriva la parola óposataô117. 

Questo utensile fu prodotto in tutte le regioni europee ma lôeccellenza assoluta per 

qualit¨ ed estetica fu propria del Rinascimento italiano, resa possibile grazie alla               

collaborazione tra abili coltellinai e grandi artisti orafi e argentieri, che realizzarono 

manici e lame di grande pregio. Gli artigiani per realizzare i pezzi di coltelleria si                  

servivano di modelli disegnati prima su fogli di cartone, ricavandone delle sagome 

sulle quali definivano le forme dei manici e delle lame, che venivano poi forgiate con 

metalli quali il bronzo, ferro o argento. Ogni esemplare si differenziava dagli altri per 

dimensioni e per decori e veniva considerato un segno di distinzione che esprimeva il 

gusto e lôimportanza del proprietario in relazione alla preziosit¨ dellôimpugnatura che 

poteva essere di legno, avorio, metallo, pietra dura e dôambra118. Coltelli di ferro con 

manici dôambra e datati al XVI secolo sono conservati alla Galleria Estense di Modena 

[Fig. 45]119. 

Durante il Rinascimento, il coltello si diffuse in tutte le classi sociali anche in quelle 

meno abbienti e veniva impiegato sia a tavola, che nelle cucine, come strumento                     

multiuso per tagliare i cibi e per infilzarli grazie alla sua lama appuntita. In seguito, 

con lôintroduzione delle altre posate, esso inizi¸ a essere usato esclusivamente per               

 
117 Malaguzzi 2006, pp. 335-337. 

 
118 Barbolini Ferrari 2007, pp. 187-190. 

 
119 Degli Esposti 1988, p. 373; la scheda di A. Lanzetta, in Magnificenze a tavola 2012, p. 163, nn. 91-

93. 
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tagliare e verso la prima met¨ del XVII secolo ci fu unôevoluzione della forma della 

lama che cominci¸ gradualmente ad ammorbidirsi e ad arrotondarsi120.  

Bartolomeo Scappi, nellôincisione XIII tratta dal suo libro di cucina, descrive diverse 

tipologie di coltelli che venivano utilizzati nelle cucine: le óostreghineô, che servivano 

per aprire le ostriche, i coltelli ómaestri da battereô, usati per preparare il soffritto, i 

coltelli óda raschiareô, i coltelli óda tortaô, quelli smembratori usati dai macellai e i 

coltelli óda pastaô. Vi ¯ inoltre raffigurata anche una ócoltelleraô, cio¯ una custodia per 

coltelli realizzata in legno, a forma di corno [Fig. 46]121. Questo accessorio veniva 

allacciato alla cintura dellôaddetto al taglio delle carni, ossia il trinciante, la figura pi½ 

prestigiosa dopo quella dello scalco nel contesto della cerimonia conviviale cinque-

centesca italiana122.  

La sua presenza nei banchetti rinascimentali era fondamentale vista lôassenza sulla 

tavola di coltelli dôuso individuale, essendo infatti quelli presenti condivisibili tra tutti 

i commensali. Spettava, quindi, a questo professionista il compito di tagliare i diversi 

tipi di cacciagione, volatili, selvaggina, pesci, uova, frutta e verdura che venivano poi 

serviti in porzioni diverse secondo il prestigio degli invitati. Il trinciante non era quindi 

un semplice e ben formato tecnico, ma un vero esperto maneggiatore di lame e un 

uomo colto le cui conoscenze dovevano spaziare dalla filosofia alla medicina.                    

Questa figura che si posizionava in un tavolo separato dagli altri commensali, ma 

ugualmente visibile da tutti gli ospiti, doveva stare ritta in piedi con le braccia sollevate 

e stese allôaltezza del petto, con nella mano sinistra impugnata una forchetta di ferro a 

due rebbi, detta forcina, e nella mano destra un affilato coltello dôacciaio dotato di un 

manico a pi½ facce che permetteva una presa pi½ salda. Entrambi gli strumenti                    

venivano scelti con cura e precisone in base alle dimensioni dei pezzi da tagliare e gli 

consentivano di sollevare óin ariaô le vivande e di tagliarle in modo artistico, per poi 

farle ricadere delicatamente nel piatto sottostante123.  

 
120 Cunico 1995, p. 60.  

 
121 Panatta 1988, p. 99; Moriani 2014, p. 63; Ridolfi 2015, p. 51, fig. 12; Di Schino 2019, p. 26, fig. 11. 

 
122 Valeriani 2012, p. 69. 

 
123 Benporat 2007, pp. 17-18; Scaffidi 2023, p. 49.   
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Due esempi di forchetta e coltello da trinciante di area milanese e risalenti alla fine del 

XV secolo sono oggi esposti al Museo Nazionale del Bargello di Firenze.                         

La forchetta in ferro ̄  caratterizzata da un manico riccamente ornato in cima da un 

pomo di bronzo dorato con motivi a S intrecciati con losanghe e da piastrine                

dôargento, decorate con nielli e con rappresentati trofei militari, strumenti musicali e 

uno scudo vuoto. Sul manico  ̄poi infissa una lunga asta terminante a quattro rebbi, 

che secondo Alberici non sarebbero quattrocenteschi, ma risalirebbero probabilmente 

al XVII secolo124 [Fig. 47]125. Il coltello da tavola, realizzato sempre in ferro,  ̄invece 

composto da una lama a sezione triangolare arrotondata alle estremit¨ e marcata con 

uno scorpione, simbolo molto frequente nelle armi di origine milanese e da un manico 

con la stessa decorazione della forchetta [Fig. 48]126.  

La tecnica di trinciare óin ariaô le pietanze fu inventata proprio dai trincianti ita-

liani e raggiunse piena maturit¨ e completezza nella seconda met¨ del Cinquecento 

teorizzata e data alle stampe da Il trinciante, un trattato scritto da Vincenzo Cervio, nel 

quale venivano fornite precise istruzioni sullôaffilatura dei coltelli, sulla  pulizia delle 

forcine, sul modo di servire il signore a tavola e su tutte le tecniche per trinciare ogni 

specie dôanimale e per intagliare frutta e verdura creando originali decorazioni127. 

 
124 Alberici 1978, p. 123. 

 
125 Sangiorgi 1895, p. 30, tav. 80; Supino 1898, p. 159, n. 873; Alberici 1978, p. 123, figg. 15-16; la 

scheda di D. Levi, in Arti del Medio Evo 1989, p. 403, n. 188; la scheda di A. Corti, in Magnificenze a 

tavola 2012, p. 163, n. 89. 

 
126 Sangiorgi 1895, p. 30, tav. 80; Supino 1898, p. 159, n. 872; Alberici 1978, p. 123, figg. 15-16; la 

scheda di D. Levi, in Arti del Medio Evo 1989, p. 403, n. 187; la scheda di A. Corti, in Magnificenze a 

tavola 2012, p. 163, n. 90. 

 
127 Vincenzo Cervio (1510 circa-1580) fu trinciante inizialmente al servizio di Guidobaldo II duca di 

Urbino (1514-1574), per poi passare al servizio del cardinale Alessandro Farnese (1545-1592) al quale 

dedic¸ il suo trattato Il trinciante. Si tratta di un vero e proprio manuale che lôautore scrisse per tutti coloro che 

avevano lôintenzione di cimentarsi in questo particolare e complesso mestiere e di una testimonianza importante 

sulla complessa liturgia del rito conviviale. Cervio, in questo suo trattato, svela al lettore tutti i segreti della nobile 

arte del ótrinciareô i cibi, ossia porzionarli, tagliandoli alla presenza dei commensali e con lôaiuto di forcine e coltelli 

di diversa foggia, strumenti indispensabili per i quali vengono fornite anche descrizioni dettagliate attraverso delle 

tavole illustrate. La fortuna di questa opera fu tale da attraversare indenne i molti decenni successivi alla sua prima 

pubblicazione nel 1581 a Venezia, per essere ristampato poi nuovamente nel 1593 a Venezia e a Roma e nel 1643 

a Venezia con il titolo Il Trinciante di M. Vincenzo Cervio, ampliato, et ridotto a perfettione dal Cavalier 

Reale Fusoritto da Narni, Gi¨ Trinciante dellôIllust.mo et Reverendissimo Signor Cardinal Farnese. 

Con una bellissima aggiunta fatta novamente dallôistesso Cavalier Reale. Per approfondire la figura di 

Vincenzo Cervio si vedano: Cervio ed. 1987, pp. 493-537; la scheda di P. Ortolani, in A tavola con il 

Principe 1988, p. 256, n. 180; Benporat 2005, pp. 67-130; Benporat 2007, pp. 45-48; Cavarra 2012, p. 

41; la scheda di M. Palumbo, in Magnificenze a tavola 2012, p. 134, n. 25; Ridolfi 2015, pp. 9-15; la 

scheda di M.L. Ricci, in Sovrani a tavola 2023, p. 90. 
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Questo manuale, inoltre, era corredato da diverse illustrazioni che descrivevano detta-

gliatamente gli attrezzi usati dal trinciante come ad esempio: un ócoltello per segare 

unôossoô, un ófero per cavare la mendola dôunôossoô, cio¯ un attrezzo per estrarre il 

midollo dalle ossa lunghe dei bovini, una óforcina per li persichiô, cio¯ una forchetta a 

tre rebbi che doveva servire per le pesche e un ófero per trinciar lovaô, ossia un utensile 

che serviva per tagliare le uova [Fig. 49]128. 

Oltre al coltello, anche il cucchiaio fu una delle prime stoviglie che comparve 

sulla tavola. Il termine cucchiaio deriva dal latino cochlear, cio¯ óstrumento per man-

giare le chioccioleô e in origine la sua forma, composta da un manico innestato su una 

paletta ovoidale concava, prese ispirazione da alcune conchiglie che nei tempi antichi                

venivano usate per portare i liquidi alla bocca e dalla forma della mano chiusa a coppa 

per raccogliere lôacqua della fonte. Inizialmente, questo utensile fu impiegato                   

esclusivamente nelle cucine per le vivande e solo a partire dal XV secolo inizi¸ a              

diffondersi anche sulle tavole aristocratiche, fino a quando il suo utilizzo divenne                

sempre pi½ frequente, di pari passo con lo sviluppo degli stili di comportamento e delle 

buone maniere129. 

Un modello di cucchiaio italiano datato tra la fine del XV e lôinizio del XVI secolo si 

pu¸ ammirare al British Museum di Londra. Si tratta di un utensile di area veneziana, 

realizzato in argento e costituito da un gambo a sezione ódiamanteô e da una ciotola 

rotondeggiante con marchi [Fig. 50]130.  

Nel XVI secolo, la forma della conca del cucchiaio si modific¸ da rotonda a ovale 

mentre il manico si allung¸ e si assottigli¸. Successivamente, verso la fine di questo 

secolo il manico si allung¸ ulteriormente a causa dellôintroduzione negli abiti di grandi 

colli inamidati, detti óa gorgieraô, che sporgevano e che condizionavano i movimenti 

dei commensali a tavola131.   

Nel Cinquecento, le tipologie di cucchiai pi½ apprezzate erano quelle con i manici che 

riproducevano soggetti presi dallôantico testamento, santi e immagini devozionali. La 

 
128 Ridolfi 2015, p. 13, fig. 3. 

 
129 Barbolini Ferrari 2007, p. 190; Paolini 2007, p. 44. 

 
130 Ajmar-Wollheim 2006, p. 213, fig. 15.6. 

 
131 Cunico 1995, p. 60; Barbolini Ferrari 2007, p. 191. 
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serie che ebbe pi½ successo fu quella detta ódegli Apostoliô che si componeva di dodici 

pezzi con le figure degli apostoli, a cui spesso se ne aggiungeva un tredicesimo con             

lôeffige di Ges½ Cristo132 [Fig. 51]. I riferimenti iconografici alla vita religiosa, sin-

tomo di un grande fervore di cristianit¨, cedettero poi il passo ad altri tipi di incisioni 

quali stemmi ed emblemi araldici che celebravano il casato nobile del committente133.                  

Sulle tavole delle classi sociali pi½ elevate, inoltre, erano presenti utensili pi½ pregiati 

e raffinati realizzati con materiali preziosi, come per esempio cucchiai composti da 

conchiglie e manici dôargento [Fig. 52]134 o da lapislazzuli e manici dôagata [Fig. 

53]135. 

Lôultima posata, in ordine di tempo, che comparve sulla tavola fu la forchetta, il 

cui utilizzo nel Quattrocento era ancora molto limitato a differenza del coltello e del 

cucchiaio. Solamente le classi sociali pi½ elevate possedevano, per il loro uso                        

personale, esemplari realizzati in argento con manici dôavorio lavorato o di cristallo, 

come alcuni conservati al Museo Correr di Venezia [Fig. 54]136.      

La forchetta inizi¸ a diventare dôuso comune nelle corti italiane solo a partire dal XVI 

secolo grazie al crescente benessere, diffuso ai pi½ ampi strati della popolazione               

specie quella cittadina, che port¸ sulla tavola pietanze e salse che non potevano pi½ 

essere portate alla bocca n® col cucchiaio n® con le dita. Solo successivamente essa si 

diffuse anche nelle altre corti europee, soprattutto in quella francese137. 

Sembra che una prima testimonianza sullôuso di questo utensile risalga alla fine 

del XI secolo e la dobbiamo a San Pier Damiani, il quale narrava nella sua Opera, De                       

institutione monialis di una principessa bizantina, Anna Teodora Dukas (1058-1083), 

giunta a Venezia per sposare Domenico Selvo (primo quarto del XI secolo-dopo il 

1087), doge della Repubblica veneziana dal 1071 al 1084: 

 

 
132 Oman 1947. 

 
133 Barbolini Ferrari 2007, p. 191. 

 
134 Degli Esposti 1988, p. 372; la scheda di A. Lanzetta, in Magnificenze a tavola 2012, p. 162, n. 87.  

 
135 Degli Esposti 1988, p. 372; la scheda di A. Lanzetta, in Magnificenze a tavola 2012, p. 162, n. 86. 

 
136 Pazzi 1993, p. 238; Lindow 2006, p. 306, fig. 20.15; Moriani 2014, p. 53. 

 
137 Marchese 1989, pp. 79-104. 
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çCostei amava vivere una vita molle e delicata e si compiaceva di cose 

belle e piacevoli [é]. (Durante i pasti) faceva attenzione a non toccare mai il cibo 

con le mani. Gli eunuchi, addetti al suo servizio, avevano il compito di ridurre i 

suoi cibi in tante parti minute, che poi lei stessa con certe forchettine dôoro a due 

e a tre denti portava alla bocca ed assaggiavaè138. 

 

La raffinatezza delle maniere dei veneziani a tavola si deve, dunque, allôinfluenza da 

parte della corte bizantina, e ne ¯ una testimonianza il fatto che la forchetta in dialetto 

veneziano viene chiamata ópironô, termine che deriva dal greco Ʉɘɟɞɜɘ, cio¯ infil-

zare139.     

Inizialmente, per¸, questa posata venne giudicata negativamente dai contemporanei, 

in quanto considerata un simbolo del diavolo a causa della sua forma a due o tre rebbi. 

La stessa dogaressa Anna Teodora Dukas veniva considerata dalla Chiesa una presenza 

pericolosa e peccaminosa, in quanto promotrice di usi e costumi troppo diversi e lus-

suosi da quelli occidentali. San Pier Damiani, appoggiato da tutto il clero veneziano, 

si scagli¸ contro questo utensile e gli attribu³ addirittura la causa della morte della 

dogaressa, deceduta in realt¨ di peste. Sebbene la leggenda sia sfumata piuttosto pre-

sto, lôostilit¨ nei confronti di questa posata fu tale che ci vollero quasi cinque secoli 

prima della sua accettazione a tavola e, solo nel Cinquecento, fu legittimata la sua 

funzione, in particolar modo proprio a Venezia per la sua vicinanza con la cultura bi-

zantina140. Un esempio di forchetta di area veneziana, risalente al XVI secolo ̄  con-

servata al British Museum di Londra. Si tratta di una posata dôargento caratterizzata 

da un gambo esagonale, ornato da tripla flangia e terminante a due punte [Fig. 55]141. 

Nel corso dei secoli la forchetta sub³ delle modifiche nel suo aspetto. Verso la met¨ del                            

Cinquecento, i suoi rebbi divennero da due a tre e successivamente, dalla seconda met¨ 

del Seicento, questa posata inizi¸ ad assumere dimensioni diverse a seconda dei cibi 

 
138 Pertusi 1983, p. 5. San Pier Damiani (1007-1072) fu monaco, cardinale e dottore della Chiesa, oltre 

che uno dei migliori latinisti del suo tempo e autore di importanti scritti liturgici, teologici e morali 

come Opera, De institutione monialis, unôopera che voleva salvaguardare i cristiani d'Occidente dai 

decadenti usi dell'Oriente, tra cui lôuso della forchetta. Su San Pier Damiani si veda la voce dellôEnci-

clopedia Treccani, disponibile online.  

 
139 Moriani 2014, p. 52. 

 
140 Barbolini Ferrari 2007, pp. 192-196. 

 
141 Ajmar-Wollheim 2006, p. 213, fig. 15.6. 

 

https://it.wikipedia.org/wiki/Liturgia
https://it.wikipedia.org/wiki/Teologia
https://it.wikipedia.org/wiki/Morale
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per i quali veniva adoperata. Fu solo nel Settecento che essa inizi¸ ad assumere una 

forma sempre pi½ simile a quella odierna quando i rebbi da tre diventarono quattro 

[Fig. 56]142. Con lôintroduzione della forchetta a tavola, si cerc¸ poi di accordare nella 

forma e nello stile le tre posate dando loro unôimpugnatura sempre pi½ armonica e                                

coordinata143. 

 

 

 

 

 

 

 

 

 

 

 

 

 

 

 

 

 

 

 
142 Lisini 1911, p. 21. 

 
143 Cunico 1995, p. 60. 
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CAPITOLO SECONDO:  

Fragili trasparenze sulla tavola veneziana e loro raffigurazione nei di-

pinti rinascimentali: lôuso del vetro 

 

Il secondo capitolo di questa tesi ha per oggetto il vetro veneziano, un materiale 

solido amorfo con più di mille anni di storia, ottenuto tramite la fusione ad altissima 

temperatura (fra i 1300° e i 1500°C) di una miscela omogenea di silice, ricavata dalle 

sabbie o dai ciottoli di fiume, combinata con ossidi di sodio o di potassio, chiamati 

ófondentiô, con silicati di altre basi come la calce, la barite o lôallumina, detti óstabiliz-

zantiô e con altri ossidi metallici vari. Una volta avvenuta la fase di fusione, il compo-

sto liquido viene poi portato ad assumere gradualmente una consistenza solida attra-

verso un lento processo di raffreddamento realizzato in forni detti di óricotturaô144. 

Nello specifico, questa seconda parte del mio lavoro di studio è incentrata sulla 

storia delle stoviglie da tavola e da credenza, ovvero del piatto, dellôalzata, della bot-

tiglia, della brocca e del bicchiere, realizzate con questo materiale e utilizzate nel con-

testo veneziano per occasioni di una certa rilevanza, quali banchetti e feste. 

Per ricostruire lôevoluzione di ciascuna di queste stoviglie di vetro e approfon-

dirne le forme e le fatture più in voga dal XV fino ai primi decenni del XVII secolo, 

sono stati presi in esame alcuni esemplari di manifattura veneziana conservati, nella 

maggior parte dei casi, presso il Museo del Vetro di Murano, ma anche altri, prove-

nienti da diverse collezioni nazionali e internazionali. Questi manufatti sono stati messi 

a confronto con altri oggetti dôarte simili, nella forma o nella decorazione, riprodotti 

in diversi dipinti dôepoca rinascimentale. Questi ultimi costituiscono, dunque, delle 

preziose testimonianze iconografiche che permettono di datare con più sicurezza gli 

esemplari analizzati e, al tempo stesso, di illustrarne e rivelarne la funzione dôorigine.  

Per quanto riguarda, invece, le fonti scritte, si è attinto alle ricerche condotte da 

importanti studiosi su questo tema, in particolar modo quelle di Rosa Barovier Menta-

sti e Cristina Tonini, oltre che alla consultazione di due ricettari storici sulle 

 
144 Sborgi 1973, pp. 137-168; Newman 1993, pp. 434-435; Travaglio 2021, pp. 339-373. 
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composizioni dei vari tipi di vetro, ovvero un manoscritto anonimo del 1560 circa, 

pubblicato a stampa nel 2001 con il titolo Ricettario vetrario del Rinascimento. Tra-

scrizione da un manoscritto anonimo veneziano145 e lôArte vetraria, un trattato del 

1612 di Antonio Ludovico Neri (1576-1614)146. 

 

 

2.1 La saliera  

Il settore produttivo di maggior rilievo nelle vetrerie muranesi fin dallôepoca me-

dioevale e per tutto il periodo rinascimentale e barocco fu quello dei vetri da tavola, 

che rispondevano alle esigenze di una clientela veneziana e veneta particolarmente 

raffinata, oltre ad essere esportati anche nel resto della penisola italiana e in altri paesi. 

Si trattava specialmente di saliere, piatti, alzate, bottiglie, brocche e bicchieri di grande 

valore, per lôalto livello della lavorazione e della decorazione, destinati allôarreda-

mento delle tavole delle ricche famiglie della nobilità e della borghesia veneziana, ma, 

al tempo stesso, esisteva anche una produzione di manufatti dôuso quotidiano, impie-

gati in contesti più modesti147.  

 

 
145 Questo manoscritto anonimo, redatto nel 1560 circa, fu scoperto in occasione della preparazione 

della mostra del millenario dellôarte vetraria a Murano, tenutasi nel 1982 a Venezia, presso il Palazzo 

Ducale e il Museo Correr. Si tratta di un testo contenente le ricette vetrarie ufficiali usate dai maestri nel 

XVI secolo, che, molto probabilmente, fu dettato proprio da un ótecnico delle composizioniô originario 

di Murano, cio¯ quella figura che, allôinterno di una vetreria, era considerata il vero depositario delle 

ricette segrete per preparare le composizioni dei vari tipi di vetro. In seguito, questo ricettario inedito 

fu pubblicato a stampa nel 2001 a Venezia, con il titolo Ricettario vetrario del Rinascimento. Trascri-

zione da un manoscritto anonimo veneziano e a cura di Cesare Moretti (1933-2012) e Tullio Toninato 

(1932-2006). Moretti, Toninato 2001, pp. 13-17. 

 
146 Le informazioni sulla vita di Antonio Ludovico Neri sono praticamente inesistenti e si limitano alla 

data di nascita, il 29 febbraio 1576, e a quella di morte, nel 1614 a Pisa o a Firenze. Si sa inoltre che 

egli fu un sacerdote, un alchimista e un paracelsiano attivo nella pratica medica e che, nel 1603, inizi¸ 

la sua attivit¨ di sperimentazione sul vetro presso la fornace medicea di Pisa. Egli scrisse lôArte vetraria, 

un trattato di sette libri sulla tecnica della fabbricazione del vetro contenente al suo interno, sia cono-

scenze gi¨ note su questo materiale, che contributi originali dellôautore stesso e pubblicato per la prima 

volta nel 1612 dalla Stamperia deô Giunti di Firenze. Si tratta di un volume di grande valore che costi-

tuisce la prima codificazione testuale dellôarte del vetro. Prima della sua pubblicazione, infatti, i maestri 

vetrari, volendo mantenere segrete le proprie ricette, se le tramandavano solo oralmente o le trascrive-

vano in ricettari manoscritti. LôArte vetraria fu destinata a una grande e duratura fortuna per tutto il 

XVII secolo fino alla met¨ di quello successivo, infatti, essa fu ristampata ben cinque volte in lingua 

italiana e fu tradotta anche in inglese nel 1662, in latino nel 1668, in tedesco nel 1678 e in francese nel 

1752. Neri ed. 2001, pp. 5-24. 

 
147 Barovier Mentasti 1995, p. 67. 
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Il vetro veneziano iniziò a essere utilizzato per la realizzazione di questi eleganti 

servizi da tavola soprattutto in seguito allôinvenzione del ócristalloô, un nuovo tipo di 

vetro sodico incolore, particolarmente terso e puro, leggerissimo e sottile, che fu creato 

verso la metà del Quattrocento da Angelo Barovier (1400 circa-1460), il più noto mae-

stro vetraio muranese di tutto il XV secolo. Questo materiale veniva fabbricato attra-

verso un vetrificante costituito dalla sabbia silicea ottenuta dai ciottoli del fiume Ti-

cino, che venivano prima riscaldati ad alta temperatura e successivamente raffreddati 

bruscamente in acqua, pestati e setacciati. Come fondente, invece, si usava la cenere 

sodica, detta óallume catinaô, che, attraverso delle complesse operazioni, veniva depu-

rata ottenendo cos³ una polvere bianchissima chiamata ósale di cristalloô o semplice-

mente ósaleô. In seguito, la miscela di sabbia e sale veniva infornata nella ócalcheraô, 

cioè un tipo particolare di forno veneziano utilizzato per preparare la ófrittaô, una massa 

vetrosa che per mesi interi veniva conservata in un luogo asciutto e poi rinfornata con 

lôaggiunta di biossido di manganese e portata a fusione. Il prodotto intermedio risul-

tante, detto ócotizzoô, veniva gettato in acqua e poi fuso nuovamente più volte in modo 

da perdere il sale in eccesso. Solo una volta giunto a completa fusione, il ócristalloô 

poteva essere finalmente lavorato dal maestro vetraio148.  

La ricetta specifica «per fare il cristallo in tutta perfezione» è descritta in modo 

minuzioso nel Ricettario anonimo del 1560: 

 

«Prima di tutto devi fare attenzione che il forno sia regolato con 

fiamma chiara, senza fumo come invece avviene quando si usa legna fre-

sca, verde, oppure quando non si attizza il fuoco e la fiamma viene a man-

care. Egualmente non bisogna attizzare troppo e senza discrezione, perché 

ciò reca grande danno al vetro e in particolare al cristallo. Bisogna invece 

attizzare spesso e poco per volta così che il forno resti chiaro, senza fumo 

e consumi anche meno legna.  

Prendi quindi i pani cristallini calcinati in quantità necessaria, pestali 

grossolanamente e mettili in forno nel crogiolo e lasciali così per 12 ore 

senza mescolare. Tieni pronto un mastello pieno di acqua pulita dove ver-

serai il tuo cristallo prelevato dal crogiolo. Dopo che si sarà raffreddato, 

laverai il cristallo pi½ volte fino a che lôacqua esca bella pulita e limpida. 

Quindi pesta il vetro in un mortaio di pietra e rilavalo ancora e questo si fa 

 
148 Barovier Mentasti 1982, pp. 35-39; Newman 1993, pp. 75, 110, 113, 163-164; Barovier Mentasti 

1995, p. 68; Barovier Mentasti 2006, pp. 35-36; Barovier Mentasti 2019, pp. 331-332; Travaglio 2021, 

p. 344. 



ΠΞ 
 

per togliergli una certa salsedine che danneggerebbe il cristallo e lo farebbe 

«oscuro». Dopo il lavaggio rimettilo nel crogiolo, facendo sempre atten-

zione che la fiamma sia chiara, senza fumo; poi lascialo fondere per un 

massimo di quattro giorni, quindi mescola con un ferro. Prendi poi del 

manganese setacciato fine e versane un poônel vetro e lascialo sciogliersi. 

Sappi che tutto il vetro di per sé tende al verde ma il manganese lo schia-

risce [decolora]; fai però attenzione a non dargliene troppo di manganese 

perché ciò farebbe diventare il vetro violetto (paonazzo) nel qual caso do-

vrai aggiungere dei pani cristallini pestati e setacciati in quantità tale che 

il tuo cristallo ridiventi chiaro e bianco e bello. Però è molto meglio dare 

il manganese a poco a poco, perch® non cô¯ una regola n® quantit¨ presta-

bilita, ma bisogna verificare man mano che il tuo cristallo diventi chiaro e 

trasparente come lôacqua e allora sarai arrivato al punto. Sino a che non lo 

vedrai così limpido gli aggiungerai manganese a poco a poco onde evitare 

che diventi violetto, come ti ho già detto. Nota però che tale cristallo deve 

essere lavorato con accortezza, con poca fiamma (perché non richiede un 

grande fuoco come il vetro comune) e sempre con fiamma chiara e senza 

fumo, attizzando piano e spesso, e inoltre nota che deve essere lavorato in 

ambienti puliti, senza polvere, perché facilmente si sporca se non si fa at-

tenzione»149.   

 

Anche il capitolo IX del primo libro del trattato del 1612, lôArte vetraria, di An-

tonio Ludovico Neri è dedicato alla ricetta per la fabbricazione del cristallo: 

 

çPiglierai fritta di cristallo con diligenza fatta come sô¯ mostrato in 

principio, e di quella metterai nelle padelle di fornace, ove non sieno pa-

delle di collori: perché i fumi de i metalli con i quali si fanno la maggior 

parte de colori, fanno il cristallo pallido e brutto: ma acciò venga bianco e 

lucente, e bello, darai nella partita, cioè fritta, quando la inforni nelle pa-

delle quella quantità di manganese che va data, secondo che le padelle sono 

maggiori o minori, che questo consiste nella pratica dei conciatori come 

cosa di loro officio: e questo sia manganese del Piemonte, né di altro luo-

gho, ben preparato, come si dirà; la fornace vuole havere legne secche e 

legne forte di quercia; perché le dolcie tengono morta la fornacie, e non 

fanno bene, e vuole essere stizzata pianamente e continuamente acciò la 

fiamma sia sempre chiara, né vi sia mai fummo, che quello importa assai: 

per fare uno cristallo bello; quando poi, e fuso bene, si cavi delle padelle e 

si butti in conche grande di terra, piene dôacqua fresca, o vero in tinelle di 

legname pulite, che questo si domanda tragettare in acqua, e fassi questo 

 
149 Moretti, Toninato 2001, pp. 68-69. 
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ad effetto che lôacqua gli cavi una sorte di sale detto sale Alchali, quale 

impedisce il cristallo, e lo fa oscuro e nebuloso, e quando è in lavori sem-

pre sputa del sale, cosa molto brutta, poi si ritorna in padella pulita, e que-

sto tragiettare in acqua si deve fare più volte secondo il bisogno, acciò il 

cristallo sia separato da tutto il sale che questo si rimette alla pratica del 

conciatore di fornacie: poi si lasci quocere per quattro, o sei giorni, e il 

manco che sia possibile si mesti con ferro, perché sempre piglia la tintura 

di esso, e lo fa tirare al nero, come è cotto, e chiaro guarda se ha assai 

manganese, e se verdeggiasse dagli del manganese. 

Avvertendo, come sô¯ detto, che per fare il cristallo bello, si deve 

sempre pigliare manganese del Piemonte, come si fa a Murano, perché il 

manganese di Toscana e di Liguria hanno più del ferrigno e fanno sempre 

nero: e però si usi sempre manganese del Piemonte, che è il meglio che 

hoggi sia in notitia dellôArte Vetraria: per¸ del manganese se ne dia poco, 

e con discretione perché farebbe il cristallo in colore di avvinato, che poi 

tende al nero e gli leva il suo splendore, mestisi il manganese e si lassi 

pulire il vetro, tanto che venghi di colore chiaro e lampante. Il proprio del 

manganese quando è dato debitamente è di torne il verdeggiare che fa sem-

pre il cristallo, e gli fa apparire un bianco risplendente perché gli toglie 

quella verdezza rozza; però di questo se gliene dia a poco a poco, per non 

guastare il cristallo, perché tutto questo negotio consiste nella pratica de i 

valenti e diligenti conciatori, che non si può dare né peso certo né misura; 

quando haverai il cristallo pulito limpido e bello, faralo lavorare del con-

tinuo in vasi e lavori come più ti piace: ma non con tanto fuoco, come si 

lavora il vetro comune, e sopra tutto si operi che il fuoco della fornace sia 

chiaro, e senza fumo, e questo di legne forte e ben secche, e li ferri con che 

si lavora sieno netti e puliti, avvertendo di non ritornare i colletti, dove è 

lôattaccatura delle canne, che sempre vi rimane del ferro nelle padelle del 

cristallo, che lo faria diventare nero; però si avverta in particulare: anzi 

questo vetro ove ¯ lôattaccatura del ferro delle canne si pu¸ mettere nel 

vetro comune del quale si fanno lavori dozzinali che in questo poco im-

porta. Questo è il modo di fare e lavorare il cristallo, come ho praticato 

sempre mai»150. 

 

Il primo oggetto in cristallo menzionato in un documento ufficiale, ovvero in una 

carta del 1453 dellôArchivio Storico di Dubrovnik, lôantica Ragusa, ¯ una çsaliera de 

 
150 Neri ed. 2001, pp. 44-45. 
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vetro crestalini»151. Ed è proprio alla storia della saliera realizzata con questo materiale 

che è dedicato questo primo paragrafo152. 

La saliera rappresenta una delle poche stoviglie, assieme al coltello, che veniva 

gi¨ apparecchiata sulla tavola prima dellôinizio del banchetto, tutto il resto dellôarredo 

veniva portato allôoccorrenza dai servitori. Normalmente, sulle tavole imbandite erano 

disposte due diverse tipologie di saliere: quella più preziosa e di maggiori dimensioni 

veniva posizionata vicino al signore e allôospite di maggior riguardo, mentre una se-

conda saliera più piccola destinata agli altri convitati, veniva collocata sullôaltra estre-

mità della tavola. Gli esemplari più raffinati e di valore venivano, a volte, esposti anche 

sui ripiani della credenza ódi cristalleriaô, chiamata cos³ in quanto conteneva tutti i 

manufatti realizzati in ócristalloô quali bottiglie, brocche e bicchieri153. 

Per quanto riguarda, invece, la fattura delle saliere si possiedono ancora poche 

informazioni e solo recentemente, grazie al confronto tra carte dôarchivio muranesi, 

fonti pittoriche dôepoca rinascimentale, ritrovamenti archeologici e manufatti presenti 

sia in musei pubblici nazionali e internazionali, che in collezioni private, sono state 

identificate quattro categorie principali di saliere di vetro.  

La prima forma possibile di saliera è suggerita da tre affreschi eseguiti da due 

diversi pittori di origine fiorentina. Si tratta dellôUltima Cena del 1476 nel refettorio 

della Badia di San Michele Arcangelo a Passignano (Firenze) [Fig. 57]154 e dellôUltima 

Cena del 1480 nel refettorio del monastero di Ognissanti a Firenze [Fig. 19]155, en-

trambe realizzate dallôartista Domenico Ghirlandaio (1449-1494). Il terzo affresco è il 

Cenacolo del refettorio del convento di San Giovanni Battista della Calza di Firenze, 

dipinto nel 1514 da Francesco di Cristofano, detto il Franciabigio (1482-1525) [Fig. 

58]156. Le saliere riprodotte dal Ghirlandaio e da Franciabigio in queste tre opere 

 
151 Zecchin 1987, p. 206; Barovier Mentasti 2006, pp. 36, 95. 

 
152 Sulla saliera di vetro si vedano: Barovier Mentasti 2006, pp. 94-98; Barovier Mentasti, Tonini 2021, 

pp. 197-245; Barovier Mentasti, Tonini 2022, pp. 282-284. 

 
153 Barovier Mentasti, Tonini 2021, pp. 198-199. 

 
154 Ivi, p. 204, fig. 6. 

 
155 Barovier Mentasti 2006, p. 93, figg. 15-16. 

 
156 Ivi, p. 51, figg. 21-22; Barovier Mentasti, Tonini 2021, p. 206, fig. 8. 
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presentano tutte quante la stessa forma a ciotolina emisferica posta su piedini globulari 

costituiti nei primi due casi da piccole sfere di vetro incolore, mentre nel terzo da sfere 

di vetro dorato. Le fonti pittoriche prese in esame permettono, dunque, dôipotizzare 

che questa particolare forma di saliera vitrea possa essere identificata con quella che 

in tre inventari di fornaci muranesi del 1481, 1506 e 1512 viene definita ósaliera da 

botoniô, dove i óbottoniô possono essere proprio i piedini sferici su cui poggia tale tipo 

di manufatto157. 

Lôunica saliera quasi del tutto intatta conosciuta finora e appartenente a questa 

tipologia, si trova presso una collezione privata di Venezia ed è databile tra la fine del 

XV e lôinizio del XVI secolo. Questo manufatto a forma di piccola ciotola emisferica 

con tre piedini globulari è stato realizzato in vetro incolore, con un filamento vitreo 

decorato a caldo con foglia dôoro sotto il bordo, con sedici costolature verticali ottenute 

tramite la soffiatura a stampo e con sezioni di canne óa rosettaô, chiamate anche óa 

millefioriô, di colore blu, verde, rosso e bianco inglobate nella superficie vitrea [Fig. 

59]158.  

Con il termine óa rosetteô o óa millefioriô si indicano tutti quegli oggetti in vetro 

la cui superficie ¯ interamente ricoperta da sottili fettine, dette ómurrineô, derivanti dal 

taglio in tante sezioni di una canna di vetro, denominata anchôessa ócanna millefioriô 

in quanto caratterizzata da strati concentrici di differenti colori con un motivo decora-

tivo prevalentemente a fiori o a stelle. La più celebre di queste bacchette vitree è la 

órosettaô, un tipo di canna inventata a Murano nellôultimo quarto del XV secolo, con-

traddistinta da un disegno a stella a dodici punte, a sei o sette strati concentrici di colore 

bianco, blu e rosso ócoppoô, cio¯ un rosso mattone. In un articolo del 1968, lo studioso 

del vetro Luigi Zecchin (1905-1984) propose di identificare nella figura di Marietta 

Barovier (nata intorno al 1430, ma della quale è sconosciuta la data di morte), la figlia 

di Angelo Barovier, lôinventrice di questa tipologia di canna, basandosi su un 

 
157 Barovier Mentasti 2006, p. 95; Barovier Mentasti, Tonini 2021, pp. 201-202; Barovier Mentasti, 

Tonini 2022, p. 282. 

 
158 Barovier Mentasti, Tonini 2022, p. 283, figg. 2-3; Stocco 2024, p. 79. 
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privilegio ducale da lei ottenuto nel 1487, che le permetteva di continuare a produrre 

manufatti decorati in questo modo. Lôipotesi di Zecchin ¯ tuttora indiscussa159. 

Il secondo modello di saliera individuato è quello a forma di ciotolina sorretta 

da un peduccio a stella. Questo tipo di base caratterizza due diverse tipologie di saliere: 

quelle emisferiche con cinque o più piedini appuntiti e quelle con corpo sferico schiac-

ciato posto su piedini arrotondati oppure appuntiti. 

Un esempio di manufatto corrispondente alla prima tipologia si trova presso il 

British Museum di Londra. Si tratta di una piccola ciotola globulare rinvenuta proba-

bilmente sullôisola di Cipro, databile tra la fine del XV e lôinizio del XVI secolo e 

decorata da fette di canne óa rosettaô policrome inglobate sulla superficie. La saliera 

poggia su una base a forma di stella con cinque piedini appuntiti in vetro blu [Fig. 

60]160. 

Alla seconda categoria appartengono, invece, due saliere di forma sferica appiat-

tita, databili entrambe tra il 1480 e gli anni Venti e Trenta del Cinquecento. 

La prima, che fu rinvenuta nel sito dellôex-convento di Santa Chiara a Padova161, pre-

senta una base ad anello a stella con otto piedini arrotondati ed è in lattimo [Fig. 61]162, 

un vetro di colore bianco latte opaco adatto alla soffiatura inventato sempre da Angelo 

Barovier verso la metà del XV secolo e impiegato soprattutto, in epoca rinascimentale, 

per la realizzazione di soffiati destinati alla decorazione a smalti e oro. A Murano, il 

lattimo veniva denominato ólatimoô, óatimoô, ólateroloô o anche óvetro porcellanoô, in 

 
159 Zecchin 1989, pp. 211-214; Newman 1993, p. 258; Barovier Mentasti 2006, p. 40; Barovier Mentasti 

2019, pp. 339-340; Barovier Mentasti, Tonini 2021, p. 214; Travaglio 2021, p. 352; Barovier Mentasti, 

Tonini 2022, p. 283; Stocco 2024, pp. 67-68. 

 
160 Barovier Mentasti, Tonini 2021, p. 214, fig. 12. 

 
161 Il convento di Santa Chiara, che fu fondato nella città di Padova tra il XIV e il XVIII secolo, oggi 

non esite più in quanto fu demolito nel 1960 per lasciare spazio a un nuovo edificio. Tra il 2000 e il 

2001 furono effettuati degli scavi archeologici in questo sito che riportarono alla luce diversi frammenti 

di manufatti realizzati sia in vetro, che con altri materiali quali la ceramica, il metallo e il legno. Si 

trattava soprattutto di reperti di stoviglie domestiche, di oggetti in terracotta figurata, di ornamenti per-

sonali, di accessori per lôabbigliamento e di oggetti per la cura della persona. Per quanto riguarda i 

frammenti vitrei, durante questi scavi archeologici furono rinvenuti, oltre alla saliera in lattimo, anche 

una serie di oggetti corrispondenti allo stile e alla tecnica vetraria muranese di lusso tipica della fine del 

XV e del primo quarto del XVI secolo, tra cui diversi bicchieri smaltati e due spruzzatori, detti óacaniniô 

in dialetto veneziano, che venivano utilizzati per contenere le acque profumate. Ferucci, Barovier Men-

tasti, Tonini 2020, pp. 91-109. 

 
162 Ivi, p. 218, fig. 18. 
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quanto si trattava di un tipo di vetro che voleva imitare la porcellana cinese di recente 

importazione163. 

Tra le ricette vetrarie contenute allôinterno del Ricettario anonimo del 1560, la 

quinta è dedicata proprio alla realizzazione del vetro lattimo e recita: 

 

«Prendi 2 libbre di pani cristallini, se lo vuoi fare in tutta perfezione, 

oppure 2 libbre di fritta comune, se lo vuoi fare con minor spesa, 6 once di 

calcina di piombo, 4 once di calcina di piombo e stagno, 2 once di sale di 

tartaro e 0,5 once di manganese. Mescola e omogeneizza bene e setaccia 

il tutto. Versa poi nel crogiolo, facendo attenzione che la fiamma sia ben 

chiara e senza fumo. Lascia così per 12 ore e preleva poi il vetro e versalo 

in un mastello pieno dôacqua e lavalo pi½ volte come ti ho insegnato nel 

capitolo del cristallo. Rimettilo in crogiolo e lascialo affinare, quindi pre-

levalo e sarà laterolo. Ma fai attenzione se, vuotato il crogiolo, nel fondo 

vi sia del piombo fuso (che con facilità si separa dal vetro): in tal caso 

asporta il piombo perché ti forerebbe il crogiolo. Nota inoltre che quando 

fai questo vetro laterolo devi dargli meno fuoco di quello che dai agli altri 

vetri»164. 

 

Anche Neri incentra i capitoli LIIII e LV del terzo libro dellôArte vetraria sulle 

ricette per produrre il «Lattimo bello» e il «Lattimo bello, e più bianco». La ricetta 

LIIII recita:  

 

«Fritta di cristallo libre dodici, calce di piombo e stagno libre dua: 

mescola ogni cosa bene insieme e oncie mezza di manganese preparato, 

unisci insieme ogni cosa e metti in Padellotto che vadia caldo, lassa per 

dodici hore, poi mescola bene il vetro che la materia sarà fusa e se non 

fussi tanto carica se li aggiunga della calcie sopradetta mescolando bene 

con il vetro acciò incorpori e in capo di otto hore in circa si può lavorare 

che sarà lattimo bellissimo, come ho fatto più volte»165. 

 

 
163 Zecchin 1989, pp. 337-338; Newman 1993, pp. 231-232; Moretti, Toninato 2001, pp. 32-35; Barovier 

Mentasti 2006, pp. 36-39; Travaglio 2021, p. 345. 

 
164 Moretti, Toninato 2001, pp. 69-70. 

 
165 Neri ed. 2001, p. 77. 
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Per rendere il vetro lattimo ancora più bianco è essenziale seguire, invece, la 

ricetta LV: 

 

«Presi libre quattrocento di fritta di Cristallo e libre sessanta di calcie 

di stagno e libre dua e mezza di manganese del piamonte, preparato ogni 

cosa bene polverizzato, mescolisi con fritta e si inforni in padella e si lasci 

pulire in capo di diociotto giorni era pulito, gettai questa materia in acqua 

e la rimessi in padella, come era pulito ne cavai una prova e perché era un 

poco chiaro gli detti libre quindici di calcie sopradetta, la calcie di stagno, 

e cosa vulgarissima nelle fornacie, mescolai bene più volte il vetro e in 

capo di un giorno venne bellissimo a maraviglia che in bianchezza supe-

rava ogni neve, lo feci lavorare e in questa maniera lôho fatto pi½ volte e 

sempre è riuscito bene, si può fare il lattimo ancora nella rochetta, però 

non viene tanto bianco come nel cristallo, però quando si vuol fare cosa 

esquisita bisogna sempre farla nel cristallo»166. 

 

La seconda saliera con base a forma di stella presa in esame è in vetro blu con 

corpo a forma di ciotolina sferica schiacciata posto su sei piedini appuntiti ed è esposta 

al British Museum di Londra. Questa saliera è decorata su tutto il corpo, anche lungo 

il bordo, da punti smaltati di colore verde e blu, bordati, nella parte centrale, da punti 

bianchi e da óembricatureô dorate [Fig. 62]167.    

Con il termine óembricaturaô si indica un motivo decorativo molto comune nei manu-

fatti vitrei datati tra la fine del XV e lôinizio del XVI secolo, ma menzionato esplicita-

mente negli inventari muranesi solo a partire dal 1508, che consiste in una serie di 

piccoli festoni disposti alla maniera delle tegole o delle squame del pesce168. 

Lôesistenza in epoca rinascimentale di saliere su base ad anello a forma di stella 

¯ documentata anche da una fonte pittorica, ossia lôUltima Cena del duomo di Santa 

Maria Assunta di Brescia, eseguita tra il 1540 e il 1542 dallôartista Girolamo Roma-

nino (1484/1487-1560), in cui, tra le stoviglie apparecchiate sulla tavola, è visibile 

 
166 Ivi, p. 78. 

 
167 Barovier Mentasti, Tonini 2021, p. 218, fig. 19. 

 
168 Zecchin 1990, pp. 59, 79; Newman 1993, p. 139; ivi, pp. 218-220. 
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anche una ciotolina in vetro blu rovesciata con base a stella costituita da piedini ap-

puntiti [Fig. 63]169. 

Unôaltra tipologia di saliera ¯ quella con corpo sferico appiattito e semplice 

anello di base.  

Uno dei primi esempi di saliera appartenente a questa categoria, realizzato pro-

babilmente tra il 1490 e il 1500 circa, è oggi conservato al Kunsthistorisches Museum 

di Vienna. Questo oggetto dôarte di grande valore in vetro blu ¯ decorato, nella parte 

superiore, da scene bibliche con un trionfo di figure femminili incorniciate da file di 

puntini in smalto bianco e da una fascia ornamentale composta da ghirlande e, in quella 

inferiore, da una serie di nervature dorate ottenute a ómeza stampauraô, una tecnica 

vetraria che verrà analizzata nel prossimo paragrafo incentrato sul piatto di vetro [Fig. 

64]170. 

Al Museo del Vetro di Murano è esposto un altro esemplare sempre di questo 

tipo, databile successivamente, tra il 1500 e il 1520. Si tratta di un piccolo contenitore 

in vetro blu di forma sferica schiacciata, con labbro espanso e arrotondato e piede co-

stituito da un sottile anello di base, ricavato ripiegando la parete del fondo del soffiato. 

Questa saliera presenta su tutto il corpo quattro file di óembriciô o ósquameô a foglia 

dôoro e a puntini di smalto bianco ed ¯, inoltre, ornata, in alto, da una serie di puntini 

di smalto verde, e, in basso, da una serie di puntini di smalto bianco [Fig. 65]171. 

Il modello di saliera sferica appiattita con semplice anello di base perdurò per 

tutto il XVI secolo, tanto che esso viene riprodotto anche in diversi dipinti della se-

conda metà del Cinquecento. Se ne trova un esempio nelle Nozze di Cana, opera di-

pinta dal pittore di origine greca Michael Damaskenos (1530-1593) tra il 1561 e il 

1570 e oggi esposta al Museo Correr di Venezia, in cui, sopra una lunga tavola rettan-

golare, sono raffigurate tre saliere di cristallo dal corpo globulare schiacciato con bac-

cellature impresse a stampo [Fig. 66]172. 

 
169 Tonini 2001, p. 59, fig. 5; Barovier Mentasti 2006, pp. 114-115, figg. 50-51; Barovier Mentasti, 

Tonini 2021, pp. 218-219, fig. 20. 

 
170 Barovier Mentasti, Tonini 2021, p. 225, fig. 27. 

 
171 Urbani de Gheltof 1888, p. 23, n. 46; la scheda di A. Dorigato, in Mille anni 1982, p. 87, n. 79; 

Zecchin 1987, p. 255; Toso 2012, pp. 42-43; Barovier Mentasti, Tonini 2021, pp. 219-220, fig. 22. 

 
172 Barovier Mentasti 2006, pp. 94, 96, fig. 17; Urban 2007, p. 26, fig. 5; Barovier Mentasti, Tonini 

2021, pp. 198, 224, fig. 1. 
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A partire dagli anni Quaranta del XVI fino alla prima metà del XVII secolo iniziò 

a diffondersi anche un quarto tipo di saliera caratterizzato da una forma più snella e 

allungata rispetto agli esemplari analizzati in precedenza e costituito da una coppa 

dallôorlo largo e piatto decorata da spesse costolature a ómeza stampauraô e da un piede 

di forma conica. Tra questi due elementi era inserito, a volte, come ulteriore dettaglio 

ornamentale, anche un grosso nodo vitreo soffiato. 

Presso le collezioni del Museum für Kunsthandwerk di Francoforte sul Meno è possi-

bile ammirare una saliera di vetro con questa forma databile al secondo quarto del XVI 

secolo e dotata anche di nodo con doratura [Fig. 67]173.    

Proprio lo stesso modello è riprodotto nei minimi dettagli anche in un dipinto 

del 1544 circa presente nella chiesa di San Giovanni Evangelista di Brescia, ovvero la 

Cena in casa di Simone fariseo di Romanino, dove, sopra alla tavola, sono raffigurate 

due saliere in vetro trasparente identiche allôesemplare conservato al museo di Fran-

coforte, con coppa concava dal bordo ampio e piatto, abbellita da massicce nervature 

verticali a ómeza stampauraô e poggiante su un piede conico, collegato alla medesima 

coppa mediante un nodo soffiato a stampo con un motivo a losanghe dorato, detto a 

ózelosiaô o ógelosiaô [Fig. 68]174. 

 

 

2.2 Il piatto e lôalzata da tavola  

Nel corso del Rinascimento iniziarono ad essere prodotti in vetro anche i primi 

piatti individuali, spesso disposti sui ripiani della credenza di servizio assieme alle 

vivande da consumare fredde, o, a volte, già apparecchiati sulle tavole dei banchetti175. 

I primi esemplari di piatti vitrei databili tra la seconda metà del XV e i primi 

decenni del XVI secolo erano, nella maggior parte dei casi, percorsi da massicce co-

stolature, dette anche nervature, ossia dei rilievi ornamentali aventi la forma di una 

 
173 Tonini 2001, p. 54, nota n. 5; Barovier Mentasti 2006, p. 98, fig. 22; Barovier Mentasti, Borelli, 

Tonini 2019, pp. 193-194, fig. 52; Barovier Mentasti, Tonini 2021, p. 233, fig. 39. 

 
174 Tonini 2001, pp. 52-54, 57, fig. 3; Barovier Mentasti 2006, pp. 96-97, figg. 20-21; Barovier Mentasti, 

Borelli, Tonini 2019, pp. 193-194, fig. 54; Barovier Mentasti, Tonini 2021, pp. 232-233, fig. 40. 

 
175 Barovier Mentasti 2015, p. 36. 
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serie di canne o bacchette disposte radialmente176. Tali costolature venivano impresse 

sulle pareti esterne dei manufatti tramite la ómeza stampauraô, una tecnica che, ancora 

oggi, consiste nel realizzare nervature aggettanti allôesterno e lisce allôinterno. Questo 

tipo di lavorazione si ottiene, rivestendo a caldo, con un ulteriore strato di vetro, il 

fondo di un soffiato ancora attaccato alla canna e successivamente inserendo e impri-

mendo la calotta a doppio strato ottenuta in uno stampo troncoconico di bronzo con 

nervature interne. In questo modo, solamente lo strato esterno della calotta, più caldo 

e malleabile, riceve lôimpronta dello stampo, mentre la parete interna del soffiato ri-

mane liscia. Infine, dopo aver ottenuto le costolature, il manufatto in lavorazione può 

essere ulteriormente soffiato e modellato a caldo.  

La tecnica in questione, chiamata ómeza stampauraô solo a partire dal XIX secolo e di 

cui non si conosce ancora lôantica denominazione, fu adottata a Murano, dai vetrai 

veneziani, verso la metà del XV secolo, sicuramente prima del 1463. La determina-

zione di questo terminus ante quem è possibile grazie al ritrovamento, allôinterno della 

tomba di San Luca, nella chiesa di Santa Giustina a Padova, di un bicchiere con co-

perchio contenente una moneta dôargento veneziana con graffito lôanno 1463, che rap-

presenta il più antico soffiato muranese conosciuto finora, decorato con questa tecnica 

[Fig. 69]177. Si presume che, per lôideazione della ómeza stampauraô, i maestri vetrai 

presero ispirazione da unôaltra tecnica di origine romana impiegata principalmente per 

la fabbricazione di ciotole costolate, che, però, a differenza di quella veneziana, veni-

vano solamente modellate a caldo, senza ricorrere alla soffiatura178. 

Grosse costolature ottenute a ómeza stampauraô sono presenti, in particolar 

modo, in quegli esemplari di piatti di vetro caratterizzati da linee essenziali, senza al-

cun tipo di ulteriore decorazione accessoria, o, a volte, semplicemente abbelliti con 

semplici dettagli ornamentali. Presso il Museo del Vetro di Murano e il Museo Correr 

di Venezia sono custoditi due piatti in cristallo di questo tipo. Il primo, di colorazione 

ametista tenue, fu realizzato tra la seconda metà del XV e la prima metà del XVI secolo 

 
176 Dorigato 1983, p. 6; Newman 1993, p. 109. 

 
177 Barovier Mentasti, Tonini 2019, p. 50, fig. 2. 

 
178 Newman 1993, p. 257; Barovier Mentasti 2006, pp. 50-51; Barovier Mentasti 2019, pp. 332-334; 

Barovier Mentasti, Tonini 2019, pp. 1-10; Travaglio 2021, p. 353. 
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e presenta sedici spesse nervature a ómeza stampauraô a sviluppo radiale e il cavetto, 

cioè la depressione centrale del piatto, rientrante a cono179 [Fig. 70]180. Il secondo ma-

nufatto, invece, viene datato ai primi decenni del XVI secolo ed è decorato, a diffe-

renza dellôaltro piatto, da un filo vitreo di colore turchese, applicato a caldo allôestre-

mità del motivo a costolature ottenuto mediante la ómeza stampauraô [Fig. 71]181. 

Lôampio successo di questo genere di piatti in vetro ¯ testimoniato, oltre che dai 

numerosi manufatti appartenenti alle collezioni museali di Murano, anche da diversi 

dipinti rinascimentali. Nellôopera la Madonna con il Bambino, realizzata tra il 1485 e 

il 1490 circa dallôartista fiorentino Pietro di Cosimo (1461/1462-1521) e oggi conser-

vata presso le Collezioni Reali di Stoccolma, è ad esempio raffigurata sopra a un tavo-

lino una elegante ciotola di cristallo incolore decorata da fitte costolature impresse a 

ómeza stampauraô e contenente al suo interno dei grappoli dôuva [Fig. 72]182. 

Questo tipo di motivo decorativo a ómeza stampauraô ¯ visibile anche su un altro 

modello di piatto vitreo, ossia quello impreziosito da elementi decorativi dipinti a 

smalti policromi fusibili. È il caso di un manufatto in cristallo, prodotto tra la seconda 

metà del XV e il primo quarto del XVI secolo e conservato sempre presso il Museo 

del Vetro di Murano, che presenta ventinove rilievi ornamentali disposti radialmente 

attorno al fondo rialzato e un sottile filo di vetro color turchese applicato a caldo alla 

fine del decoro a ómeza stampauraô. La tesa del piatto, ossia quella parte liscia e rialzata 

che circonda il cavetto, è, inoltre, decorata esternamente da una fascia a foglia dôoro 

graffita divisa in tre zone: una prima fascia sottile con punti gialli per metà coperti di 

rosso, una seconda più larga disegnata ad archetti alternati con punti di colore blu e 

una terza con punti di colore giallo e rosso183 [Fig. 73]184.  

 
179 Newman 1993, p. 89. 

 
180 La scheda di A. Bova, in L'avventura del vetro 2010, pp. 319, 503, n. II.17. 

 
181 Barovier Mentasti 1982, p. 86, fig. 74; la scheda di A. Dorigato, in Murano 1983, p. 11, fig. 5. 

 
182 Barovier Mentasti 2006, pp. 46, 52, fig. 13; la scheda di A. Bova, in L'avventura del vetro 2010, p. 

503, n. II.17. 

 
183 Newman 1993, p. 404. 

 
184 Dorigato 1986, p. 18; la scheda di A. Bova, in L'avventura del vetro 2010, pp. 315, pp. 501-502, n. 

II.7. 
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Questa tipologia di piatto si diffuse fino ai primi decenni della seconda metà del 

XVI secolo. Un piatto di questo tipo, realizzato in vetro cristallino e ornato da una 

serie di nervature dorate ottenute a ómeza stampauraô e da una fascia decorata a smalto 

e oro lungo il bordo, ¯ rappresentato nellôopera lôOrigine dellôamore, dipinta nel 1562 

da Jacopo Tintoretto (1518-1594) e oggi conservata presso una collezione privata. 

Lôartista spesso riproduceva nei suoi quadri manufatti vitrei di recente fattura; si pensa 

pertanto che il piatto in questione raffigurato faccia riferimento a un reale manufatto 

databile tra gli anni Cinquanta e Sessanta del XVI secolo [Fig. 74]185.   

Nel Cinquecento, si svilupparono a Murano nuove tecniche di lavorazione e de-

corazione del vetro, tra cui quella della filigrana, inventata dai maestri vetrai nella 

prima metà di questo secolo e consistente nellôutilizzo di bacchette contenenti fili lisci 

in vetro colorato o in vetro lattimo. Quando i fili vitrei nelle bacchette venivano ritorti, 

questa tecnica prendeva il nome di filigrana óa retortoliô, nel caso in cui, invece, i fili 

formavano una decorazione a rete, questa veniva denominata filigrana óa reticelloô. La 

filigrana óa retortoliô, conosciuta dal XIX secolo anche con il nome di ózanfiricoô, fu 

brevettata dai maestri vetrai Filippo e Bernardo Serena, che, nel 1527, ottennero un 

privilegio decennale per poter applicare sui soffiati questo motivo a fasce parallele di 

fili di vetro variamente intrecciati a spirale, realizzato ponendo su una lastra di ghisa, 

detta anche óbronzinô, canne di lattimo o vetro colorato, poi raccolte e marmorizzate186. 

La filigrana óa reticelloô o redeselo, documentata nelle carte muranesi dal 1549, con-

sisteva, invece, nel realizzare prima un soffiato a mezza filigrana, che, una volta attac-

cato al pontello, ossia una verga di ferro, veniva aperto nella forma di un bicchiere 

cilindrico, che il maestro vetraio affidava temporaneamente a un aiutante, per poterlo 

mantenere nello stato di lavorabilità. Successivamente, veniva realizzato un secondo 

soffiato in mezza filigrana, caratterizzato da fili ritorti in diagonale in senso inverso, 

che veniva poi soffiato allôinterno del primo manufatto, in modo tale che le due pareti 

aderissero completamente. In questa maniera, i fili vitrei orientati in senso inverso dei 

due manufatti si sovrapponevano, realizzando così un motivo regolare di rete interna 

alla parete del vaso ottenuto. Al momento dellôimpatto tra i due soffiati allôinterno di 

 
185 Barovier Mentasti 2006, p. 56, figg. 26-27. 

 
186 Barovier Mentasti 1982, pp. 91-92; Newman 1993, p. 152; Barovier Mentasti 2006, p. 90; Barovier 

Mentasti 2015, p. 30; Barovier Mentasti 2019, p. 335; Travaglio 2021, p. 353. 
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ciascuna maglia della rete rimaneva imprigionata una minuscola bolla dôaria, che co-

stituiva lôelemento caratterizzante di questo tipo di filigrana187. 

A partire dalla fine del XVI secolo, la lavorazione del vetro a filigrana iniziò a 

essere eseguita soprattutto su quel tipo di piatti in vetro denominati óda pompaô o óda 

parataô, ossia manufatti cerimoniali di grandi dimensioni prodotti unicamente per fini 

decorativi e per essere esposti sui gradini della credenza di mostra188.  

La tecnica della filigrana óa retortoliô e quella della filigrana óa reticelloô potevano 

essere eseguite sia parzialmente, solo sulla tesa del piatto, che su tutta la superficie 

vitrea del manufatto. Al primo caso appartiene un esemplare in cristallo della fine del 

XVI secolo di una collezione privata di Sacile, caratterizzato da una decorazione a 

canne óa retortoliô a otto fili, alternate con canne singole in smalto bianco, eseguita 

lungo tutta la tesa [Fig. 75]189. Fanno parte, invece, del secondo caso due piatti óda 

parataô interamente ornati, uno in filigrana óa retortoliô e lôaltro in filigrana óa reticelloô, 

oggi esposti nella sala dedicata ai vetri dôepoca rinascimentale e barocca del Museo di 

Murano. Di questi esemplari il primo, realizzato tra la fine del XVI e la prima metà 

del XVII secolo, costituisce un modello di grande piatto óda pompaô di raffinata ese-

cuzione, decorato con la tecnica della filigrana óa retortoliô, con canne a fili bianchi 

intrecciati in tre diverse maniere [Fig. 76]190. Il secondo, invece, databile tra la fine del 

XVII e lôinizio del XVIII secolo, con fondo leggermente cavo e grande bordo orizzon-

tale dallôorlo ribattuto, ¯ considerato, sia per la sua integrit¨, che per le sue eccezionali 

misure, un raro esempio di piatto óda parataô in filigrana óa reticelloô bianco [Fig. 

77]191.  

Unôaltra tipologia di stoviglia prodotta sempre in vetro che ebbe molto successo 

nel Rinascimento fu lôalzata su piede da tavola, conosciuta anche con il nome di 

 
187 Barovier Mentasti 1982, pp. 92-93; Newman 1993, p. 153; Barovier Mentasti 2006, pp. 90-91; Ba-

rovier Mentasti 2015, p. 29; Travaglio 2021, p. 353. 

 
188 Newman 1993, p. 303. 

 
189 La scheda di A. Bova, in L'avventura del vetro 2010, pp. 325, 506, n. II.32. 

 
190 Gasparetto 1958, fig. 103; Mariacher 1959, p. 75; Mariacher 1963, p. 101; Marandel 1981, p. 13, 

fig. 2; Barovier Mentasti 1982, p. 127, fig. 116; la scheda di A. Dorigato, in Mille anni 1982, p. 120, n. 

158; Dorigato 1986, p. 33; Newman 1993, p. 153. 

 
191 Gasparetto 1958, fig. 70; Mariacher 1959, p. 73; Mariacher 1963, p. 99; Barovier Mentasti 1982, p. 

94, fig. 82; la scheda di A. Dorigato, in Mille anni 1982, p. 120, n. 157; Dorigato 1986, p. 33. 
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ósottocoppaô, che, per la sua forma pu¸ essere considerata unôevoluzione del semplice 

piatto, in quanto costituita da due differenti elementi posti uno sopra lôaltro, ossia una 

superficie circolare piatta dal bordo leggermente rialzato e un alto piede192. 

Lôimpiego di alzate da tavola nei banchetti ¯ documentato gi¨ a partire dalla 

seconda metà del XVI secolo grazie a un affresco realizzato tra il 1579 e il 1582 dal 

pittore fiorentino Alessandro Allori (1535-1607) per la Villa Medicea a Poggio a 

Caiano. Si tratta del Banchetto di Siface, in cui diversi servitori porgono, mediante 

delle sottocoppe, in questo caso di metallo, bicchieri e bottiglie di vetro ai convitati193 

[Fig. 78]194. Questa opera costituisce, pertanto, unôimportante fonte iconografica che 

rivela lôoriginale destinazione dôuso di questo tipo di manufatto, ovvero quella di vas-

soio per recipienti di vetro per lôacqua e il vino. Questo utilizzo dellôalzata da tavola 

viene, inoltre, confermato da un documento ufficiale contemporaneo al dipinto di Al-

lori, redatto nel 1584, ossia lôinventario dei mobili della casa veneziana di Lorenzo 

Correr dove viene menzionata anche «una sottocoppa con un gotto et coperta che fa 

vaso dôacqua, tutti dorati dôargentoè195, ossia una sottocoppa con un bicchiere coperto 

usato come vaso per lôacqua, entrambi dôargento dorato. 

Lôalzata da tavola in vetro era, dunque, utilizzata principalmente come vassoio 

per porgere bicchieri e bottiglie ai convitati, anche se non possiamo escludere che que-

sta non venisse impiegata anche per altre funzioni, dato che nei dipinti cinquecenteschi 

sono sempre riprodotte alzate metalliche e non vitree. Per esempio, nelle Nozze di 

Cana del Louvre di Parigi, dipinto realizzato tra il 1562 e il 1563 dal celebre artista 

veneto Paolo Caliari, detto il Veronese (1528-1588), sono disposte, sopra alla lunga 

tavolata, numerose alzate in metallo usate per un altro fine, ovvero come piatti da por-

tata per servire le pietanze ai banchettanti [Fig. 79]196. 

 
192 Sullôalzata di vetro si vedano: Barovier Mentasti 1995, p. 72; Barovier Mentasti 2012, p. 51; Barovier 

Mentasti, Tonini 2015, pp. 15-19; DôApuzzo 2021, p. 30. 

 
193 Barovier Mentasti, Tonini 2015, p. 19. 

 
194 Rihouet 2013, p. 141, fig. 8; Ciappi 2017, pp. 105-106, figg. 1-2. 

 
195 Molmenti 1880, p. 485. 

 
196 Riferimento iconografico che ho reperito durante questa ricerca. Per la bibliografia di questo dipinto 

si veda la scheda di catalogo realizzata dal Louvre di Parigi n. 142; MR 384. 
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Esemplari di alzate databili alla seconda metà del XVI secolo sono ammirabili, 

oltre che nei dipinti, anche in diverse collezioni museali italiane, come ad esempio, in 

quelle bolognesi del Davia Bargellini, a cui appartiene unôalzata su piede in vetro in-

colore. Questo manufatto è decorato da fili di lattimo concentrici disposti a spirale 

sulla superficie vitrea del piatto e da due cordonetti color acquamarina applicati a 

caldo, uno sullôorlo dellôalzata, e un altro sul piede, a forma di tromba rovesciata con 

bordo ripiegato [Fig. 80]197. 

Lôalzata da tavola fu destinata a larga fortuna anche per tutto il Seicento e il 

Settecento, quando iniziò a essere impreziosita con motivi decorativi sempre più ela-

borati e di difficile esecuzione. In particolar modo, una variante del semplice modello 

in vetro incolore, ampiamente diffusa dalla metà del XVII secolo in poi, fu quella or-

nata con incisioni raffiguranti animali o motivi naturalistici eseguiti a punta di dia-

mante, una tecnica ornamentale introdotta a Murano da Vincenzo dôAngelo dal Gallo 

verso il 1535 per la decorazione degli specchi. Successivamente, nel 1549, egli ottenne 

il brevetto per poter realizzare questo tipo di decorazione anche su soffiati di cristallo 

o di vetro colorato198. 

Una sottocoppa databile tra la seconda metà del XVII e il primo decennio del XVIII 

secolo e abbellita con questa tecnica è conservata al Museo del Vetro di Murano. Si 

tratta di un manufatto in vetro incolore, caratterizzato da un piatto piano dallôorlo leg-

germente rialzato, decorato, al centro, da una catenella vitrea azzurra compresa tra due 

fili incolori lavorati a pinze, e, nella fascia esterna, da un motivo a fiori e racemi incisi 

a punta di diamante. Questo esemplare è sostenuto, inoltre, da un piede svasato con 

orlo ribattuto [Fig. 81]199. 

Dalla seconda met¨ del Seicento, lôalzata su piede inizi¸ a essere raffigurata an-

che in diverse nature morte, come ad esempio Fiori e frutta con donna che coglie lôuva 

del 1696 [Fig. 82]200 e Fiori, frutta e un vassoio con bicchieri di vetro della fine del 

 
197 DôApuzzo 2021, pp. 30, 37, fig. 5, nota n. 16. 

 
198 Newman 1993, p. 324; Barovier Mentasti 1995, p. 72; Barovier Mentasti 2006, pp. 84, 93; Barovier 

Mentasti 2015, p. 32; Travaglio 2021, p. 357. 

 
199 La scheda di A. Dorigato, in Mille anni 1982, p. 163, n. 250; la scheda di A. Dorigato, in Murano 

1983, p. 17, fig. 32. 

 
200 Barovier Mentasti 1982, p. 123, fig. 111; Barovier Mentasti 2006, p. 170, figg. 38-39. 
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XVII secolo [Fig. 83]201, dipinte entrambe dallôartista tedesco Christian Berentz 

(1658-1722), e conservate, la prima al Museo di Capodimonte di Napoli, mentre la 

seconda al Museo Civico di Pesaro. Queste due opere costituiscono, oltre allôaffresco 

cinquecentesco di Allori, delle ulteriori testimonianze pittoriche che mostrano la fun-

zione dôorigine di questo oggetto, nonostante si tratti di dipinti posteriori al periodo 

cronologico preso in esame in questa tesi, cioè il Rinascimento, e che in questi siano 

rappresentati alzate realizzate in metallo e non in vetro. 

 

 

2.3 La bottiglia e la brocca  

Il pi½ antico modello di bottiglia realizzata in vetro fu la ófiolaô, un elegante con-

tenitore per lôacqua o per il vino, caratterizzato da una forma panciuta con un lungo e 

stretto collo, e, a volte, dotato anche di un piede ad anello. Dal XIII secolo, per riferirsi 

a questo tipo di recipiente, iniziò a essere utilizzato, come suo sinonimo, anche il ter-

mine óinghisteraô, derivante dalle parole greche ɔɔɞɠ, ossia vaso, e ɔɎůŰⱢŬ, cio¯ pan-

cia. Fin dallôepoca medioevale, le ófioleô o óinghistereô furono dei prodotti specifici 

delle vetrerie veneziane e toscane e continuarono a essere fabbricati fino alla fine del 

XVII secolo, diffondendosi largamente in tutta la penisola italiana202. 

Un esemplare di inghistera realizzato, tra la fine del XIV e lôinizio del XV se-

colo, in vetro giallastro con lievi nervature verticali ottenute tramite la tecnica della 

soffiatura in stampo aperto, è oggi esposto al Museo del Vetro di Murano. Questo 

manufatto vitreo è stato rinvenuto in condizioni frammentarie presso la chiesa di Ma-

lamocco, durante una campagna di scavi condotti, tra il 1990 e il 1993, dalla Soprin-

tendenza per i Beni Ambientali e Architettonici di Venezia [Fig. 84]203. 

Lôampio successo di questo tipo di bottiglia nel corso del Rinascimento ¯ testi-

moniato dalla sua presenza in molte opere dôarte dipinte dal XV fino alla fine del XVI 

 
201 Barovier Mentasti 2006, p. 170, figg. 40-41.  

 
202 Sulla bottiglia di vetro si vedano: Barovier Mentasti 1982, p. 22; Dorigato 1983, p. 5; Newman 1993, 

pp. 18, 154; Barovier Mentasti 1995, pp. 67-68; Dorigato 2002, pp. 16-19; Barovier Mentasti 2006, pp. 

14-20, 57-66; Ambrosio 2011, pp. 21-22; Barovier Mentasti 2012, p. 48; Barovier Mentasti 2015, p. 11. 

 
203 Barovier Mentasti 2006, pp. 57-58, fig. 3. 
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secolo, sia da artisti veneti, che provenienti da altre regioni italiane. NellôAnnuncia-

zione della chiesa di San Lorenzo di Firenze, realizzata nel 1440 circa dal pittore Fi-

lippo Lippi (1406-1469), ¯, per esempio, rappresentata in primo piano unôinghistera 

dal lungo e sottile collo con lievi nervature ottenute a stampo e con ventre panciuto a 

fondo rientrante, poggiante su un largo piede, detto óa siambola cavadaô, cio¯ a forma 

di tronco di cono ricavato dalla parete stessa del vaso [Fig. 85]204. Anche Domenico 

Ghirlandaio (1449-1494), raffigur¸ unôinghistera nellôaffresco Annuncio della morte 

di santa Fina, eseguito tra il 1473 e il 1475 per le pareti della cappella dedicata a santa 

Fina, nella chiesa di San Gimignano. La bottiglia di vetro riprodotta da questo artista 

corrisponde perfettamente, sia nella forma, che nel motivo decorativo, a quella con-

servata presso il Museo di Murano, infatti, entrambe presentano un corpo sferoidale 

ristretto verso la base e senza piede, ornato da un motivo a nervature verticali con 

andamento a spirale ottenuto a stampo, detto órigadin retortoô, cio¯ rigato ritorto [Fig. 

86]205. La coincidenza tra il manufatto vitreo dipinto e quello reale esposto al museo 

muranese conferma e testimonia la sostanziale omogeneit¨ nella produzione e nellôim-

piego di vetri da tavola dôuso comune nel territorio italiano.  

Un raffinato modello di inghistera su piede contenente del vino è rappresentato 

anche nellôUltima Cena dellôabside della chiesa di San Leonardo a Provesano, in pro-

vincia di Pordenone, affrescata nel 1496 dallôartista friulano Gianfrancesco del Zotto, 

noto come Gianfrancesco da Tolmezzo (1450 circa-dopo il 1510). Questo manufatto 

riprende la classica forma panciuta degli altri esemplari analizzati precedentemente, 

ma, al tempo stesso, se ne distacca, in quanto presenta un collo più corto con un filo 

vitreo applicato a caldo e la bocca espansa [Fig. 87]206.   

I maestri vetrari continuarono a produrre inghistere per tutto il XVI secolo, in-

fatti, queste sono rappresentate anche in numerose opere cinquecentesche di artisti ve-

neti. Ne sono un esempio, le due Ultime Cene presenti nella chiesa veneziana di 

SantôAlvise e nella cattedrale di San Martino di Lucca. Nel primo dipinto, attribuito 

alla scuola di Bonifacio deô Pitati, detto Bonifacio Veronese (1487-1553) e databile 

 
204 Zecchin 1990, pp. 26-27; Barovier Mentasti 2006, pp. 19-21, figg. 13-14. 

 
205 Barovier Mentasti 2006, pp. 57-59, fig. 4. 

 
206 Ivi, pp. 64-65, figg. 12-13. 
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alla prima metà del XVI secolo, sono visibili quattro inghistere piene di vino disposte 

sopra una lunga tavola rettangolare e caratterizzate da pancia tonda, collo lungo e 

stretto e piede ad anello [Fig. 88]207. Nella seconda Ultima Cena, realizzata nel 1594 

da Jacopo Robusti, detto Tintoretto (1519-1594) e da suo figlio Domenico Robusti 

(1560-1635), sono, invece, raffigurate tre inghistere, contenenti sia vino rosso che 

bianco, poggianti su piede e di forma panciuta, ma con un collo di aspetto differente 

rispetto allôesemplare precedente. Esso è, infatti, meno allungato e termina a bocca 

espansa [Fig. 89]208. 

Data la mancanza di inghistere con il collo più corto e la bocca espansa nelle 

collezioni del Museo del Vetro di Murano, è possibile supporre che questi esemplari 

siano andati perduti a causa della loro fragilità. 

Nel Cinquecento, continu¸ a persistere il tipo dellôinghistera, ma, al tempo 

stesso, si diffuse anche unôaltra categoria di recipiente in vetro, con forma simile a un 

vaso fornito di manico e di beccuccio e usato per servire acqua e vino a tavola, ovvero 

la brocca209. Nel XVI secolo esistevano tre tipologie principali di brocche vitree: quelle 

con beccuccio e con corpo dalla forma schiacciata verso la base, quelle con corpo 

ovoidale, bocca trilobata e manico curvo, detto óa riccioloô e quelle con corpo panciuto, 

bocca trilobata e manico intrecciato. 

Di seguito, verranno analizzati questi modelli di brocche, portando come esempi tre 

manufatti conservati presso il Palazzo Madama di Torino, il Corning Museum of Glass 

e il Museo del Vetro di Murano. 

Un esemplare in vetro blu con manico e beccuccio del Museo Civico di Torino 

viene datato alla prima metà del XVI secolo ed è ornato da una serie di nervature a 

rilievo, evidenziate da segmenti di filamenti di vetro lattimo e ottenute tramite la ómeza 

 
207 Zecchin 1989, pp. 274-275. 

 
208 Riferimento iconografico che ho reperito durante questa ricerca. Su questo dipinto si veda: Ridolfi 

1877, pp. 14-15; Ridolfi 1882, pp. 192, 209-210; De Vecchi 1970, p. 285; Pallucchini, Rossi 1990, 

scheda A 52, p. 246. 

 
209 Sulle brocche di vetro si vedano: Barovier Mentasti 1982, pp. 81-93; Barovier Mentasti 1995, p. 72; 

Barovier Mentasti 2006, pp. 118-127. 
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stampauraô, disposte, a reticolo romboidale, sul corpo del recipiente e ad andamento 

radiale, sul piede [Fig. 90]210. 

Alle collezioni museali del Corning Museum of Glass appartiene, invece, una 

brocca databile tra il 1560 e il 1590, realizzata in cristallo e vetro lattimo e caratteriz-

zata da corpo ovoidale con manico curvo a forma di esse. Questo manufatto, intera-

mente decorato in filigrana óa retortoliô, ¯ ricco di dettagli ornamentali, infatti, esso 

presenta una bocca trilobata profilata da un cordone di cristallo, un medaglione stam-

pato con una protome di leone applicato alla base dellôansa ed ¯, inoltre, dotato di piede 

a disco con nodo vitreo interposto tra due dischetti schiacciati di vetro [Fig. 91]211. 

Questa particolare forma di recipiente, che rimase in voga anche per tutto il XVII 

secolo, è frequentemente documentata nella pittura veneziana cinquecentesca. Diverse 

brocche da tavola con corpo di forma ovoidale, ansa a ricciolo e bocca trilobata sono, 

infatti, riprodotte nel dipinto Il baccanale degli Andrii, eseguito tra il 1523 e il 1526 

da Tiziano Vecellio (1485/1490-1576) e oggi esposto al Museo Nacional del Prado di 

Madrid [Fig. 92]212 e in quello dellôUltima Cena, realizzato verso la metà del XVI 

secolo da Paris Bordon (1500-1571) per la chiesa di San Giovanni Battista in Bragora 

di Venezia [Fig. 93]213. In entrambi i dipinti sono chiaramente distinguibili sul tavolo 

o tra le mani dei partecipanti al baccanale alcune brocche in vetro perfettamente tra-

sparente tanto da consentire di vedere il vino rosso contenuto al loro interno.  

Infine, lôultimo modello in esame è quello del quale un esemplare è conservato 

presso il Museo del Vetro di Murano. Si tratta di una brocca in vetro incolore, attribuita 

a una manifattura veneziana o a una manifattura operante ó¨ la fa­on de Veniseô e 

databile tra la fine del XVI e lôinizio del XVII secolo. Questo esemplare, dotato di 

manico composto da tre cordoni vitrei intrecciati, è caratterizzato da un collo largo e 

svasato risvoltato allôorlo e sagomato a becco e da un corpo sferoidale con base ad 

 
210 Mariacher 1963 pp. 65, 81; Mall® 1971, pp. 43-44, fig. 22; Barovier Mentasti 1982, pp. 87, 90, fig. 

75; Zecchin 1990, p. 294. 

 
211 Barovier Mentasti 2019, p. 346, figg. 9 a-b-c; Barovier Mentasti, Tonini 2021, p. 227, figg. 30 a-b. 

 
212 Per la bibliografia di questo dipinto si veda la scheda di catalogo realizzata dal Museo Nacional del 

Prado di Madrid n. P000418. 

 
213 Barovier Mentasti 2006, pp. 122-124, figg. 63-64.  
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anello e fondo rientrante, abbellito nella metà inferiore da filamenti di lattimo disposti 

radialmente e uniti a caldo sul vetro trasparente di fondo [Fig. 94]214.  

Di questa tipologia di brocca non sono stati ancora individuati dipinti dôepoca 

cinquecentesca in cui viene raffigurata.  

Dopo aver approfondito le tipologie e le fatture di bottiglie e brocche di vetro 

esistenti in epoca rinascimentale e aver spiegato la loro destinazione dôuso dôorigine, 

è importante soffermarsi anche su altri due aspetti, ossia la collocazione di tali manu-

fatti e la figura incaricata della cura dei medesimi. 

Tutti gli oggetti vitrei legati al bere, quindi, bottiglie, brocche e bicchieri, non erano 

gi¨ disposti sulle tavole prima dellôinizio del banchetto, ma venivano messi in bella 

mostra sulla credenza ódi cristalleriaô, detta anche ódi bottiglieriaô, o su apposite tavole, 

per poi essere, allôoccorrenza, portati dai servitori ai convitati, mediante alzate su piede 

che fungevano da vassoi. Sarà solo a partire dai primi decenni del XIX secolo, con il 

progressivo passaggio dal servizio óalla franceseô a quello definito óalla russaô215, che 

questi recipienti iniziarono a far parte dellôapparecchiatura della tavola216. 

In tutte le corti italiane, la figura professionale addetta alla credenza ódi cristal-

leriaô o ódi bottiglieriaô era quella del bottigliere, che, in quanto responsabile del ser-

vizio del vino, doveva essere a conoscenza di tutte le composizioni e diluizioni dei vini 

e sapere quali di questi soddisfacevano di più il proprio signore. Il bottigliere, inoltre, 

avendo il compito di sopraintendere a tutte le bevande, doveva effettuare anche la ce-

rimonia della ócredenzaô, che consisteva nellôassaggiare lôacqua e il vino prima di es-

sere serviti agli ospiti, al fine di accertarsi che fossero di buona qualità e privi di veleni. 

A questo personaggio spettava anche unôaltra mansione, ossia quella di preparare, 

nella stanza accanto a quella dove il signore consumava i pasti, un tavolino sul quale 

 
214 Mariacher 1959, p. 54, fig. B. 

 
215 Il servizio óalla franceseô prevedeva che i commensali si accomodassero a una tavola gi¨ imbandita, 

con, al centro, disposti con attenta simmetria i vari vassoi pieni di vivande diverse, mentre, tutto attorno 

erano collocati i piatti vuoti, uno per commensale, che potevano essere riempiti con il tipo e la quantit¨ 

di pietanza che pi½ si desiderava. Il servizio óalla russaô, invece, adottato nel corso dei primi decenni del 

XIX secolo, seguiva uno schema che sostanzialmente coincide con il modo di stare a tavola dôoggi 

giorno. Esso prevedeva una serie di portate che venivano decise solamente dal padrone di casa e che 

dovevano essere uguali per tutti quanti gli invitati, senza alcuna possibilit¨ di scelta. Perin 2011, pp. 33-

35; Cipolla 2015, pp. 67-69. 

 
216 Medici 2011, p. 36; Barovier Mentasti 2015, p. 36; Scaffidi 2023, p. 49. 
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venivano disposti il bicchiere e la brocca a lui riservati, assieme a unôalzata da tavola 

che serviva da vassoio217.  

Sullôufficio del bottigliere si sofferma, in particolar modo, lôumanista Francesco Pri-

scianese, che, nel capitolo XXXVII del trattato Del governo della corte dôun signore 

in Roma del 1542, già nominato in precedenza nel primo capitolo, descrive così gli 

incarichi affidati a questa figura: 

 

ç[é] il quale ¯ principalmente esser deô vini e raspati e dôogni altra 

lor composizione intendentissimo, e pulitissimo nel tenere i vasi e tutta la 

Bottiglieria, e con somma cura, talôora di fiori e verdura spargendola, e 

simili gentilezze; trarre il vino di sua mano sempre; fare del vino e dellôac-

qua le debite credenze al Coppiero; e per viaggio saper trovare, e portarne 

poi seco quei vini (se possibile è) che egli sa più sodisfare al gusto del suo 

Signore; quando che no, degli ottimi del luogo e paese»218. 

 

Questo personaggio è ben rappresentato anche in diverse fonti pittoriche, come 

ad esempio, nelle due Nozze di Cana del Louvre di Parigi e della Gemäldegalerie Alte 

Meister di Dresda, eseguite entrambe da Veronese. Nel dipinto presente al Louvre, 

realizzato tra il 1562 e il 1563, sono individuabili, ai due lati opposti della tela, due 

bottiglieri intenti nel traversare del vino rosso da delle grandi anfore di metallo a dei 

recipienti dorati di dimensioni ridotte [Figg. 95-96]219, mentre, in quello di Dresda del 

1571 circa, ne è raffigurato un altro che sta versando del vino rosso in un calice di 

cristallo di uno dei convitati [Fig. 97]220. La figura del bottigliere la ritroviamo anche 

in un altro quadro attribuito a Veronese e a suo fratello minore, Benedetto Caliari 

(1538-dopo il 1598), ovvero le Nozze di Cana del 1580, commissionate per il refettorio 

del monastero di San Teonisto di Treviso dalla badessa Cecilia dei Conti Onigo. In 

questa opera, oggi esposta nella Camera dei deputati di Palazzo Montecitorio di Roma, 

 
217 Per approfondire la figura del bottigliere si vedano: Benporat 2007, pp. 55-62; Confalone 2011, p. 

14; Di Schino 2012, p. 10; Ciappi 2017, p. 107. 

 
218 Priscianese ed. 1883, p. 76. 

 
219 Riferimento iconografico che ho reperito durante questa ricerca. Per la bibliografia di questo dipinto 

si veda la scheda di catalogo realizzata dal Louvre di Parigi n. 142; MR 384. 

 
220 Rihouet 2013, p. 140, fig. 6. 
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sono riprodotti, infatti, tre bottiglieri inginocchiati che stanno travasando del vino 

rosso nei calici di cristallo destinati agli ospiti del banchetto [Fig. 98]221. 

 

 

2.4 Il bicchiere  

Tra tutte le stoviglie in vetro dôepoca rinascimentale, il bicchiere rappresentava 

quella che si prestava a una maggior variet¨ di fogge e decorazioni, tanto che per la 

produzione soprattutto veneziana ne esistevano di forme molto differenti, come quelle 

che si analizzeranno in seguito e che possono essere grosso modo suddivise in due 

tipologie: quella dei bicchieri cilindrici o troncoconici e quella dei bicchieri a calice. 

A questo proposito, una fonte documentaria molto importante che illustra le di-

verse forme che potevano assumere i bicchieri nel corso dellôet¨ moderna  ̄la Bichie-

rografia del 1604, realizzata dal disegnatore, pittore e incisore di origine romana Gio-

vanni Maggi (1566-1618). Si tratta di una raccolta manoscritta di milleseicento disegni 

di manufatti vitrei di fogge differenti, soprattutto di bicchieri, che nacque in un conte-

sto artistico e culturale ben preciso, ovvero quello della corte medicea. Questi disegni 

sono stati, infatti, concepiti molto probabilmente da Maggi per prendere forma proprio 

nei laboratori degli Uffizi e per soddisfare le richieste del Granduca di Toscana Ferdi-

nando I deô Medici (1549-1609). Inoltre, la Bichierografia ̄ dedicata al cardinale Fran-

cesco Maria Bourbon Del Monte (1549-1626), un abile politico, un mecenate e un 

collezionista di oggetti antichi e di curiosit¨ dôogni genere, che aveva un rapporto stret-

tissimo con la corte fiorentina.  

Questa opera ¯ composta da quattro volumi che sono custoditi, il primo e il quarto 

nella Biblioteca Nazionale Centrale di Firenze e il secondo e il terzo nel Gabinetto 

Disegni e Stampe degli Uffizi, e nei quali sono riprodotti sia i manufatti vitrei appar-

tenenti alla collezione privata del cardinale Del Monte, che modelli inventati da Maggi, 

con forme pi½ irregolari e contorte e non sempre realizzabili in vetro222. Nella 

 
221 Riferimento iconografico che ho reperito durante questa ricerca. Su questo dipinto si veda: Arte a 

Montecitorio 1994, p. 6, n. 4. 

 
222 Sulla Bichierografia di Giovanni Maggi si vedano: Barovier Mentasti 1982, pp. 111-112; Zecchin 

1987, pp. 148-152; Tagliavini 2011, pp. 142-143. 
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Bichierografia non sono, dunque, presenti solo disegni di bicchieri, di calici e di coppe, 

ma sono rappresentati anche altri tipi di oggetti, come per esempio, bottiglie e vasi 

dalle semplici e lineari forme [Figg. 99-100]223 oppure manufatti pi½ particolari di cui 

¯ difficile intuire la destinazione dôuso dôorigine, caratterizzati da fogge elaborate e 

sinuose [Figg. 101-102]224 o realizzati a forma di animali. Nel secondo libro della Bi-

chierografia ̄  riprodotto, ad esempio, uno strano oggetto a forma di lumaca [Fig. 

103]225, mentre, tra le bizzarre creazioni di Maggi contenute nel terzo volume si trova 

la raffigurazione di una bottiglia dallôoriginale forma di creatura marina a met¨ tra un 

pesce e un serpente [Fig. 104]226. 

 

 

2.4.1 Il bicchiere cilindrico o troncoconico  

Costituito da un solo pezzo a forma cilindrica o troncoconica, questo oggetto 

vitreo veniva utilizzato per bere lôacqua o il vino e fu dalla fine dellôepoca medioevale 

e per tutto il XV e il XVI secolo che, a partire da forme pi½ semplici, costituite da una 

lavorazione del vetro liscia e senza decorazioni, si diffusero modelli frutto di laboriose 

lavorazioni quali: gli óimperladiô, i ógropolosiô, i óteutoniciô, quelli decorati a ólosan-

gheô e gli óincostatiô227. 

Gli óimperladiô erano quei bicchieri le cui pareti venivano arricchite da óperleô 

vitree di ridotte dimensioni, applicate sulla superficie dellôoggetto, mentre i ógropolosiô 

erano quei manufatti decorati da piccole óbugneô, cio¯ gocce di vetro, applicate sempre 

sulla parete vitrea. Le óperleô e le ógocceô di vetro applicate servivano sia per ottenere 

un motivo ornamentale che donasse particolare senso di movimento al manufatto, sia 

anche per garantire una buona presa dellôoggetto, non essendo dotato di manici228. Un 

 
223 Maggi 1604, vol. I, pp. 55, 272. 

 
224 Maggi 1604, vol. I, p. 288, vol. II, p. 281. 

 
225 Maggi 1604, vol. II, p. 174. 

 
226 Maggi 1604, vol. III, p. 98. 

 
227 Sul bicchiere di vetro si vedano: Barovier Mentasti 1982, pp. 23-30; Dorigato 1983, p. 5; Newman 

1993, p. 46; Barovier Mentasti 1995, pp. 68-70; Barovier Mentasti 2006, pp. 21-24, 52-56. 

 
228 Barovier Mentasti, Tonini 2019, pp. 26-40; Barovier Mentasti, Tonini 2021, p. 52. 
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esempio di bicchiere óimperladoô con piccole gocce di vetro applicate su tutto il corpo, 

attribuito a manifattura veneziana e databile tra il 1500 e il 1520, ̄ conservato in una 

collezione privata. Questo manufatto ̄  ornato, sotto il labbro, da un fregio di punti 

smaltati policromi, e, nella parte inferiore, da una decorazione smaltata simile a un filo 

di perline e da un cordoncino vitreo modellato con le pinze, detto a óghirlandaô, dispo-

sto sul bordo della base del bicchiere [Fig. 105]229. 

Il motivo decorativo a piccole gocce di vetro, detto óbugnatoô, poteva essere anche 

impresso sulla superficie del bicchiere con la tecnica della soffiatura a stampo, facendo 

cio¯ aderire la materia incandescente allôinterno di una superficie resistente recante 

bugne in negativo230. 

Una variante dei bicchieri detti óimperladiô e ógropolosiô erano quelli conosciuti 

con il nome di óteutoniciô, abbelliti da óbugneô di vetro di grandi dimensioni che veni-

vano applicate e pinzettate sulla parete del soffiato231. Nel Rinascimento, esistevano 

anche dei bicchieri caratterizzati sempre da grandi gocce vitree, che anzich® essere 

applicate, venivano impresse sulla superficie mediante la tecnica della ómeza stam-

pauraô232. 

Unôaltra tipologia di decorazione che si diffuse molto nei bicchieri fino al XVII 

secolo fu quella caratterizzata da un motivo ornamentale a reticoli romboidali a rilievo, 

denominato ómotivo a losangheô, ottenuto tramite la soffiatura del manufatto in lavo-

razione in un apposito stampo di metallo munito internamente di spuntoni a forma di 

piramide a base quadrata, detto óstampo ballottonô233. Ne troviamo testimonianza nella 

Bichierografia di Maggi, dove, nel primo libro, ¯ presente un disegno di un bicchiere 

troncoconico ornato in questo modo [Fig. 106]234. 

 
229 Barovier Mentasti, Tonini 2019, p. 70, fig. 40. 

 
230 Per questa categoria di bicchiere si faccia riferimento alla scheda di catalogo del terzo capitolo sul 

bicchiere n. 4, inv. Cl. VI n. 01080. 

 
231 Barovier Mentasti, Tonini 2019, pp. 26-40; Barovier Mentasti, Tonini 2021, p. 52. 

 
232 Per questa categoria di bicchiere si faccia riferimento alla scheda di catalogo del terzo capitolo sul 

bicchiere n. 2, inv. Cl. VI n. 01003. 

 
233 Sulla definizione di óstampo ballottonô si guardi: Newman 1993, p. 34. Per questa categoria di bic-

chiere si faccia riferimento alla scheda di catalogo del terzo capitolo sul bicchiere n. 3, inv. Cl. VI n. 

01011. 

234 Maggi 1604, vol. I, p. 381.  
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Un altro modello di bicchiere che venne creato dai maestri vetrai fu quello che, 

negli inventari muranesi del XIV secolo, viene definito óincostatoô235, ovvero decorato 

da spesse costolature verticali realizzate, in epoca medievale, mediante la tecnica della 

soffiatura a stampo o applicando a caldo sulla parete vitrea dei filamenti verticali e, 

nel periodo rinascimentale, eseguite con la tecnica della ómeza stampauraô236. A volte, 

le nervature venivano enfatizzate ulteriormente tramite la doratura, un tipo di decora-

zione eseguita sul vetro con foglie, pittura o polvere dôoro237. Ĉ il caso di due bicchieri 

di forma troncoconica databili verso la fine del XV secolo, appartenenti, uno, alla col-

lezione Biemann di Zurigo e, lôaltro, alle collezioni museali di Palazzo Madama di 

Torino.  

Lôesemplare di Zurigo in vetro incolore ̄ decorato, lungo il bordo, con puntini smaltati 

di colore bianco, rosso e azzurro disposti in modo da formare motivi geometrici trian-

golari e a rosette e, sulla parete vitrea, con costolature verticali dorate. Questo manu-

fatto termina a base piana rientrante, ornata sul bordo da un cordoncino vitreo model-

lato con le pinze, detto a óghirlandaô [Fig. 107]238.  

Il bicchiere di Torino presenta, invece, sotto il labbro, un fregio di rosette a smalti 

policromi di colore bianco, rosso e blu e, sulla parete vitrea, una serie di nervature 

dorate pronunciate. Questo esemplare termina con un piede di forma circolare, deco-

rato sullôorlo da una bordatura dorata [Fig. 108]239. 

Lôampio successo anche nel corso di tutto il XVI secolo di questa categoria di 

bicchiere di forma troncoconica con costolature verticali ¯ testimoniato da diverse 

fonti iconografiche, come ad esempio, dal dipinto dellôAnnunciazione realizzato nel 

1530 circa dallôartista ferrarese Benvenuto Tisi, detto il Garofalo (1481-1559), per la 

chiesa di San Giorgio Maggiore di Venezia, dove, in primo piano, allôinterno di uno 

stipo con le ante decorate, ̄ riprodotto un bicchiere con dei garofani rossi, decorato da 

 
235 Per questa categoria di bicchiere si faccia riferimento alla scheda di catalogo del terzo capitolo sul 

bicchiere n. 1, inv. Cl. VI n. 01977. 

 
236 Barovier Mentasti 2006, pp. 24, 52-54. 

 
237 Newman 1993, pp. 129-130; Travaglio 2021, p. 358. 

 
238 La scheda di A. Dorigato, in Mille anni 1982, pp. 89-90, n. 85. 

 
239 Mariacher 1963, p. 65, fig. A; Mall® 1971, pp. 29-30; Barovier Mentasti 1982, p. 70, fig. 49; Zecchin 

1990, p. 205. 
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un fregio dorato e smaltato e da nervature verticali [Fig. 109]240. Un altro modello di 

bicchiere con costolature verticali ¯ presente anche nellôaffresco dellôUltima Cena pre-

sente nella chiesa di Santa Maria del Carmine di Firenze ed eseguito nel 1582 dallôar-

tista fiorentino Alessandro Allori (1535-1607) [Fig. 110]241. 

 

 

2.4.2 Il bicchiere a calice 

Tra la fine del XV e la prima met¨ del XVI secolo inizi¸ a comparire una nuova 

tipologia di bicchiere, ovvero quella a forma di calice, nata dalla modellazione e 

dallôassemblamento a caldo di tre diversi elementi soffiati: la coppa, detta anche óbe-

vanteô, il gambo, denominato anche ófustoô oppure ósteloô e il piede. I calici potevano 

essere muniti a volte anche di un coperchio, che serviva per mantenere lôaroma del 

vino242. 

I primi esemplari di calici erano contraddistinti da una coppa di forma conica, 

che poteva essere liscia oppure leggermente sagomata a ómeza stampauraô, da un piede 

espanso e da un elemento di raccordo posto tra la coppa e il piede del calice, ossia un 

nodo vitreo liscio oppure soffiato a stampo, che nei documenti muranesi cinquecente-

schi viene detto ógropoô243. Al Museo del Vetro di Murano sono esposti due modelli di 

calici conici in cristallo di entrambe le tipologie, databili alla prima met¨ del XVI se-

colo, tra il 1520 e il 1550 circa. 

Il primo esemplare di manifattura veneziana ¯ costituito da una coppa di forma conica 

liscia e da un piede a tromba con orlo ribattuto allôingi½, che si unisce al corpo del 

bicchiere mediante un nodo cavo, compreso tra due piccoli dischetti schiacciati di 

 
240 Barovier Mentasti 1982, p. 69, fig. 48; Zecchin 1989, p. 299; Barovier Mentasti 2006, pp. 53-55, 

figg. 23-24. 

 
241 Riferimento iconografico che ho reperito durante questa ricerca. Su questo dipinto si veda: Vertova 

1965, p. 80; Lecchini Giovannoni 1991, pp. 257-258, n. 85, fig. 194. 

 
242 Sui calici si vedano: Barovier Mentasti 1982, pp. 87-99; Dorigato 1983, p. 6; Newman 1993, pp. 75-

76; Barovier Mentasti 2006, pp. 101-117; Barovier Mentasti, Borelli, Tonini 2019, pp. 157-195. 

 
243 Tonini 2001, p. 51. 
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vetro, denominati ósieleô, e con impresso a stampo un ómotivo a losangheô con foglia 

dôoro, detto a ózelosiaô o ógelosiaô244 [Fig. 111]245.  

Il secondo calice sempre di manifattura veneziana preso in esame ̄  caratterizzato, in-

vece, da una coppa conica sagomata da otto costolature a ómeza stampauraô e da una 

serie di anelli, che ¯ collegata, attraverso un nodo vitreo costolato con foglia dôoro 

interposto tra due ósieleô, al piede a tromba con lôorlo ribattuto allôins½ [Fig. 112]246. 

Lo stesso modello di calice, con coppa di forma conica con nervature verticali, 

nodo costolato dorato e piede a tromba, ¯ riprodotto nei minimi dettagli anche nellôUl-

tima Cena della chiesa di San Giovanni Evangelista di Brescia, eseguita tra il 1521 e 

il 1524 dal pittore Alessandro Bonvicino, detto Moretto da Brescia (1498-1554) [Fig. 

113]247 e nellôUltima Cena del 1574, dipinta da Pomponio Amalteo (1505-1588) per il 

duomo di Udine e oggi conservata nella Galleria dôArte Antica del Castello della stessa 

citt¨ [Fig. 114]248, a testimonianza figurativa di una diffusione di queste tipologie di 

bicchieri anche nei domini di Terraferma della Serenissima. 

Una variante del calice conico con coppa appuntita ¯ costituita dal calice di 

forma conica a base larga con un semplice piede espanso. 

Questo modello di manufatto trova dei precisi riscontri in alcuni esemplari raf-

figurati in due dipinti di area bresciana e veneta della prima met¨ del XVI secolo. Si 

tratta dellôUltima Cena degli anni Venti del Cinquecento di Moretto a cui si ¯ fatto 

riferimento poco sopra [Fig. 113]249 e dellôUltima Cena dipinta poco dopo il 1547 da 

Jacopo Da Ponte, detto Jacopo Bassano (1510-1592), su commissione del nobile 

 
244 Newman 1993, p. 373. 

 
245 Mariacher 1971, p. 31, n. 44; la scheda di A. Bova, in L'avventura del vetro 2010, pp. 321, 503-504, 

n. II.21. 

 
246 Mariacher 1959, p. 61, fig. C; la scheda di A. Bova, in L'avventura del vetro 2010, pp. 321, 504, n. 

II.22. 

 
247 Boselli 1964; Begni Redona 1988, pp. 138-165; Tonini 2001, p. 53, fig. 2. 

 
248 Riferimento iconografico che ho reperito durante questa ricerca. Su questo dipinto si veda: Biasutti 

1971; la scheda di G. Bergamini, in La Galleria dôArte Antica 2002, pp. 78-79, fig. 34. 

 
249 Boselli 1964; Begni Redona 1988, pp. 138-165; Tonini 2001, p. 53, fig. 2. 
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veneziano Battista Erizzo, che oggi ̄ custodita nella Galleria Borghese di Roma [Fig. 

115]250. 

La produzione di calici con coppa conica a base larga perdur¸ per tutto il Cin-

quecento e se ne ha riscontro in un manufatto di questa tipologia di qualit¨ altissima, 

conservato al British Museum di Londra, databile verso la seconda met¨ del XVI se-

colo. Esso ¯ modellato in filigrana óa retortoliô ad andamento diagonale, nel quale le 

canne ritorte si incrociano con canne a filo rettilineo [Fig. 116]251. 

Una decisa novit¨ della seconda met¨ del Cinquecento rispetto al secolo prece-

dente ¯ rappresentata dai calici con coppa profonda a forma di campana rovesciata, il 

cui stelo consiste in un elemento allungato, soffiato a parte rispetto alla coppa e al 

piede e realizzato a óbalaustroô, una peculiare forma di fusto desunta probabilmente da 

quella dei parapetti con cui lôarchitetto Jacopo Sansovino (1486-1570) adornava i bal-

coni dei palazzi veneziani252. 

Tale tipologia di calice ¯ ampiamente documentata nei dipinti dôepoca cinquecentesca, 

dove compare tra le stoviglie da tavola e viene riproposta almeno fino alla met¨ del 

XVII secolo. Diversi esemplari di calici di questo tipo sono riprodotti in due tele di-

pinte da Veronese negli anni Sessanta del Cinquecento, ovvero Cristo con i discepoli 

a Emmaus custodito nella Gemªldegalerie Alte Meister di Dresda [Fig. 117]253 e le 

Nozze di Cana del Museo Nacional del Prado di Madrid [Figg. 118-119]254. In entrambi 

i dipinti sono, infatti, visibili, sia in primo piano sopra a uno sgabello di legno, che tra 

le mani dei banchettanti, alcuni calici vuoti e altri con del vino rosso contenuto allôin-

terno, realizzati in cristallo e costituiti da coppe profonde a forma di campana rove-

sciata e da steli a balaustro. 

 
250 Per la bibliografia di questo dipinto si veda la scheda di catalogo realizzata dalla Galleria Borghese 

di Roma n. 144. 

 
251 Tait 1979, n. 96; Barovier Mentasti 2006, p. 109, fig. 42.  

 
252 Per questa categoria di calice si faccia riferimento alla scheda di catalogo del terzo capitolo sul bic-

chiere n. 5, inv. Cl. VI n. 01923. 

 
253 Riferimento iconografico che ho reperito durante questa ricerca. Per la bibliografia di questo dipinto 

si veda la scheda di catalogo realizzata dalle Collezioni dôArte Statali di Dresda n. Gal. n. 233.  

 
254 Riferimento iconografico che ho reperito durante questa ricerca. Per la bibliografia di questo dipinto 

si veda la scheda di catalogo realizzata dal Museo Nacional del Prado di Madrid n. P000494. 
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Presso il Museo Davia Bargellini di Bologna ¯ conservato un altro esempio di 

calice della fine del XVI secolo, appartenente sempre a questa categoria, composto da 

una coppa a forma di campana rovesciata, collegata, mediante un fusto a balaustro, al 

piede a disco, decorato sul bordo da un sottile filo in vetro azzurro applicato a caldo 

[Fig. 120]255. Proprio questo sottile filo di vetro azzurro, che caratterizza numerosi 

pezzi del Museo del Vetro di Murano, tra i quali anche tre di quelli da me schedati in 

occasione di questo lavoro256, risulta essere la decorazione pi½ utilizzata nelle vetrerie 

veneziane e fortunatamente ne conosciamo anche una ricetta antica contenuta nel Ri-

cettario anonimo del 1560 che recita: 

 

«Prendi 10 libbre di pani cristallini, se lo vuoi fare in tutta bellezza oppure 

10 libbre di pani di fritta comune, se lo vuoi fare d minor costo. Pesta i pani e 

aggiungi mezza oncia di zaffera, che ¯ una terra nera che viene adoperata dai 

fabbricanti di scodelle [ceramisti] per fare la loro maiolica, terra che viene dalla 

Alemagna e che ha la propriet¨ di rendere azzurro il vetro. Bisogna che tale zaf-

fera la pesti e la lavi e, impiegando solo la parte fine, ne prendi mezza oncia, 

come ti ho detto prima, e altrettanto manganese. Mescola bene insieme, setaccia 

e metti nel crogiolo e lascia cos³ per 12 ore. Poi guarda se il colore ¯ quello che 

vuoi avere: se lo vuoi pi½ intenso aggiungi della zaffera, se lo vuoi pi½ chiaro 

aggiungi dei pani cristallini ovvero pani di fritta comune. Lascialo affinare, la-

valo. Se lo vorrai di un azzurro vivo aggiungi del manganese perch® quando lôaz-

zurro ha una tonalit¨ violetta, ¯ un azzurro pi½ vivo; ma sta a te farlo secondo la 

tonalit¨ di colore che desideri»257. 

 

I calici con stelo a balaustro potevano essere caratterizzati anche da unôaltra ti-

pologia di coppa dalla forma pi½ bassa e larga, denominata coppa óespansaô, modello 

che si distinse come uno dei prodotti pi½ noti ed eleganti delle vetrerie veneziane rina-

scimentali e che inizi ̧a essere raffigurato dai pittori veneti a partire dalla seconda 

met¨ del XVI secolo. In due noti dipinti di Veronese realizzati negli anni Sessanta e 

Settanta del Cinquecento, ovvero le Nozze di Cana del Louvre di Parigi [Figg. 121-

 
255 La scheda di G. Meconcelli Notarianni, in Museo Civico dôArte Industriale 1987, p. 200, n. 145; 

DôApuzzo 2021, p. 28. 

 
256 Si vedano le schede di catalogo del terzo capitolo sui bicchieri n. 1, inv. Cl. VI n. 01977, n. 2, inv. 

Cl. VI n. 01003 e n. 3, inv. Cl. VI n. 01011. 

 
257 Moretti, Toninato 2001, p. 70. 
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122]258 e la Cena in casa di Simone conservato presso la Pinacoteca di Brera di Milano 

[Figg. 123-124]259, sono, infatti, chiaramente visibili, sia sulle tavole, che tra le mani 

dei partecipanti al banchetto, esemplari di questo tipo con del vino rosso contenuto 

allôinterno. 

Un esempio di calice, che ricorda quello riprodotto da Veronese nelle Nozze di 

Cana del Louvre per i particolari della coppa a forma emisferica, larga e bassa, dello 

stelo a balaustro affusolato e del piede a disco, ¯ ammirabile al Museo del Vetro di 

Murano. Questo manufatto differisce dal modello dipinto solo per il fatto che, al posto 

del nodo vitreo, presenta due ósieleô inserite, una, tra la coppa e il fusto, e lôaltra, tra il 

fusto e il piede del calice [Fig. 125]260. 

Anche presso le collezioni del Victoria and Albert Museum di Londra ¯ conser-

vato un altro esemplare di calice con coppa óespansaô, collegata al piede a disco me-

diante un alto fusto a balaustro ornato, in alto, da un nodo vitreo compreso tra due 

ósieleô e, in basso, da un óavolioô massiccio, ossia una piccola giunzione a forma di 

rocchetto, che, in questo caso, ¯ usata per separare il fusto del calice dal piede261 [Fig. 

126]262. 

Uno stelo simile, decorato, nella parte superiore, da un nodo soffiato a stampo 

con nervature verticali e, in quella inferiore, da un óavolioô interposto tra lo stelo e il 

piede del calice, ¯ presente anche in un altro calice in cristallo, databile verso la fine 

del XVI secolo e custodito nel museo bresciano di Santa Giulia. Questo manufatto ¯, 

inoltre, caratterizzato da una coppa bassa e larga decorata da bugne a rilievo verso 

lôesterno, disposte regolarmente a scacchiera e ottenute tramite la soffiatura a stampo 

e da un piede a disco con lôorlo ribattuto verso il basso [Fig. 127]263. 

 
258 Riferimento iconografico che ho reperito durante questa ricerca. Per la bibliografia di questo dipinto 

si veda la scheda di catalogo realizzata dal Louvre di Parigi n. 142; MR 384. 

 
259 Riferimento iconografico che ho reperito durante questa ricerca. Su questo dipinto si veda: Pignatti, 

Pedrocco 1995, vol. I, p. 275, fig. 179; Rihouet 2013, p. 141, fig. 7.  

 
260 Barovier Mentasti 1982, p. 83, fig. 67. 

 
261 Newman 1993, p. 28. 

 
262 Mariacher 1959, p. 44; Liefkes 1997, pp. 50-53, fig. 58. 

 
263 La scheda di R. Barovier Mentasti, in L'avventura del vetro 2010, pp. 322, 504, n. II.24. 
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Tale tipo di calice con coppa dalla forma óespansaô e con stelo a balaustro slan-

ciato  ̄conosciuto anche con il nome di ótazzaô. Si tratta di un manufatto che, nel Ri-

nascimento, veniva utilizzato nelle occasioni pi½ speciali quali convivi e feste, sia per 

bere il vino, che per servire a tavola diversi tipi di frutta zuccherata e speziata, con-

serve, biscotti e altri dolci che costituivano la portata finale del banchetto264. 

La grande diffusione che ebbe questa categoria di calice è testimoniata, oltre che dai 

numerosi esemplari conservati nelle collezioni dei musei nazionali e internazionali, 

anche dalla Bichierografia di Maggi, dove, nel primo volume, è presente un disegno 

che riproduce un calice proprio di questo tipo, composto da una coppa óespansaô, da 

uno stelo a balaustro compreso tra elementi di giunzione, quali ósieleô e óavoliiô cilin-

drici, e da un piede a disco [Fig. 128]265. 

Tra la fine del XVI e lôinizio del XVII secolo, i maestri vetrai muranesi inizia-

rono a produrre anche un altro tipo di calice che differiva dai precedenti modelli per la 

particolarit¨ della coppa ovoidale, detta óa navicellaô, sostenuta da uno stelo costituito 

da uno o da due nodi soffiati sovrapposti oppure realizzato a forma di balaustro266. 

Nel XVI secolo, per bere il vino erano impiegate anche le coppe, un tipo di reci-

piente dalla forma concava e larga, con un basso piede e un nodo soffiato compreso 

tra il piede stesso e la parte del óbevanteô della coppa, che poteva essere di forma 

espansa oppure campaniforme267. 

Un raffinato modello di coppa su basso piede con óbevanteô espanso, databile 

verso la met¨ del XVI secolo, ̄ esposto nella sala dedicata ai vetri dôepoca rinasci-

mentale del Museo del Vetro di Murano. Questo manufatto in cristallo con tenue colo-

razione fum¯ ¯ composto da una coppa di forma larga e bassa con orlo liscio e con un 

filo vitreo applicato sotto la óboccaô, che poggia su un piede svasato a tromba con 

bordo profilato da un filo di vetro applicato a caldo. Tale coppa  ̄impreziosita, inoltre, 

da un ulteriore elemento decorativo interposto tra la parte superiore e il piede, cio¯ un 

 
264 Queste informazioni provengono dalla scheda di catalogo del calice n. 188-1879 realizzata dal Vic-

toria and Albert Museum di Londra. 

 
265 Maggi 1604, vol. I, p. 102. 

 
266 Per questa categoria di calice si faccia riferimento alla scheda di catalogo del terzo capitolo sul bic-

chiere n. 6, inv. Cl. VI n. 02908. 

 
267 Sulla coppa si vedano: Newman 1993, p. 106; Barovier Mentasti 2006, pp. 111-114. 
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nodo costolato con foglia dôoro, che, a sua volta, ¯ compreso tra due ósieleô [Fig. 

129]268. 

La tipologia della coppa espansa sostenuta da un basso piede ¯ ampiamente do-

cumentata anche dalla coeva produzione pittorica. In particolar modo, due coppe di 

questo tipo, caratterizzate entrambe da un óbevanteô di forma larga e bassa con orlo 

decorato a foglia dôoro, da un nodo schiacciato dorato e da un piede conico, sono ri-

prodotte in due dipinti di Bonifacio deô Pitati, detto Bonifacio Veronese (1487-1553) e 

di Moretto. Si tratta, rispettivamente, delle Nozze di Cana della met¨ del XVI secolo 

circa presente nella chiesa di San Giacomo dellôOrio di Venezia [Fig. 130]269 e della 

Cena in casa di Simone fariseo del 1544 che si trova in unôaltra chiesa sempre vene-

ziana, ovvero in quella di Santa Maria della Piet¨ [Fig. 131]270. 

In diverse opere di artisti veneti sono rappresentate anche coppe a forma di cam-

pana rovesciata, decorate da un nodo soffiato e sostenute da un basso piede. Ne sono 

un esempio, il dipinto della Cena in Emmaus del 1537 di Bassano, dove ¯ raffigurata 

una coppa di questo tipo con nodo vitreo e piede a tromba, contenete al suo interno del 

vino rosso [Fig. 132]271 e lôUltima Cena del 1574 di Amalteo, nominata gi¨ in prece-

denza, dove, sopra alla lunga tavola rettangolare, sono visibili due coppe in cristallo di 

questa forma, ornate sulla parete del óbevanteô da costolature verticali e collegate, me-

diante nodi vitrei, ai piedi a forma di tromba [Fig. 133]272.  

Prendendo in esame un esemplare di coppa campaniforme in vetro, oggi conser-

vato presso le collezioni del British Museum di Londra, si pu¸ notare che esso ¯ molto 

simile nella forma del óbevanteô, del nodo e del piede alle coppe riprodotte da Bassano 

e da Amalteo, ma, al tempo stesso, se ne distacca, in quanto si tratta di un modello pi½ 

 
268 Mariacher 1971, p. 29, n. 40. 

 
269 Barovier Mentasti, Tonini 2018, p. 49, fig. 7. 

 
270 Tonini 2001, p. 58, fig. 4; Barovier Mentasti 2006, p. 116, figg. 52-53; Barovier Mentasti, Tonini 

2018, p. 53, fig. 14.    

 
271 Berenson 1957, p. 17; Mariacher 1963, p. 71. 

 
272 Riferimento iconografico che ho reperito durante questa ricerca. Su questo dipinto si veda: Biasutti 

1971; la scheda di G. Bergamini, in La Galleria dôArte Antica 2002, pp. 78-79, fig. 34. 
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elaborato, decorato interamente in filigrana óa reticelloô, che viene datato successiva-

mente verso la fine del XVI secolo [Fig. 134]273. 

 

 

2.4.3 Usi e prassi dei bicchieri in vetro 

Come gi¨ spiegato in precedenza nei paragrafi dedicati alla storia della saliera, 

della bottiglia e della brocca di vetro, in epoca rinascimentale, i bicchieri e i calici non 

venivano gi¨ apparecchiati sulle tavole prima dellôinizio del convivio, ma erano collo-

cati su un apposito mobile, conosciuto con il nome di credenza ódi cristalleriaô o ódi 

bottiglieriaô, in quanto al di sopra di questa venivano esposti i manufatti di ócristalloô 

insieme a numerose qualità di selezionati vini274.  

La figura incaricata di servire i bicchieri e i calici ai partecipanti del banchetto 

era quella del coppiere, un cortigiano dalle mani delicate, abbigliato con ricchi tessuti, 

calze scarlatte e scarpe di velluto nero, che doveva mostrare galanteria, costumanza e 

discrezione e che aveva il compito di porgere con mano ferma il bicchiere cilindrico, 

o il calice, al commensale, aiutandosi con un vassoio a forma di alzata su piede, e poi 

di versarci dentro il vino o lôacqua, in base ai gusti dei convitati. Al coppiere, in quanto 

responsabile del servizio delle bevande, erano inoltre affidate altre due mansioni di 

assoluta fiducia, cio¯ quella di vigilare che i bicchieri destinati al signore e agli ospiti 

fossero sempre coperti, per impedire in questo modo lôintroduzione di veleni, e quella 

di svolgere la cerimonia della ócredenzaô, che prevedeva lôassaggio delle bevande 

prima di essere servite agli invitati, cos³ da accertarsi che queste non fossero state av-

velenate o che comunque fossero di buona qualit¨275. 

Nel capitolo XXXVII del trattato del 1542, Del governo della corte dôun signore 

in Roma, lôumanista Francesco Priscianese illustra il personaggio del coppiere e de-

scrive così i compiti a lui assegnati: 

 

 
273 Tait 1979, n. 112. 

 
274 Barovier Mentasti 2015, p. 36. 

 
275 Per approfondire la figura del coppiere si vedano: Benporat 2007, pp. 55-62; Confalone 2011, pp. 

14-15; Di Schino 2012, pp. 9-10; Moriani 2014, p. 44; Ciappi 2017, p. 107. 
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«Uno deô pi½ favoriti Camerieri o Scudieri (come pi½ piacer¨ al Signore) 

potr¨ esser Coppiero, ufficio onorevole e bello e degno dôesser molto gentilmente 

e riverentemente amministrato. Dove la principal importanza (oltre allo intendersi 

deô vini) ¯ nel farsi fare ogni volta (come si costuma) la credenza dal Bottigliero, 

e destramente e netto e coperto portare il bere, e farla egli al suo Signore»276. 

 

Lôesistenza, nel periodo rinascimentale, della figura professionale del coppiere ¯ 

attestata anche da diverse fonti iconografiche. Ne sono un esempio due dipinti con lo 

stesso soggetto, ovvero la Cena in casa di Simone fariseo, eseguiti nel 1544 da Moretto 

da Brescia e nel 1570 da Veronese, che oggi si trovano rispettivamente, il primo nella 

chiesa di Santa Maria della Piet¨ di Venezia, e il secondo presso la Pinacoteca di Brera 

di Milano. Nellôopera di Moretto ¯ raffigurato un coppiere vestito in abiti sui toni del 

rosa che stringe tra le mani una bottiglia dorata allôimboccatura con dellôacqua allôin-

terno e una coppa con óbevanteô espanso e con lôorlo decorato a foglia dôoro, posta su 

un piede conico e decorata da un nodo schiacciato dorato [Fig. 131]277, mentre nel 

quadro di Veronese, ne ¯ rappresentato un altro, in vesti blu, con in mano due inghistere 

contenenti del vino rosso [Fig. 135]278. Diversi coppieri sono presenti anche in un altro 

celebre dipinto di Veronese realizzato nel 1573 per il refettorio del convento veneziano 

dei Santi Giovanni e Paolo e oggi esposto alle Gallerie dellôAccademia di Venezia, 

ovvero il Convito in casa di Levi, dove, al centro, si vede una prima figura vestita di 

giallo che sta porgendo un calice a Ges½ o a uno degli apostoli. In questa tela sono 

raffigurati, inoltre, una serie di servitori di giovane et¨ e con abiti suntuosi che stanno 

servendo il vino e lôacqua, contenuti allôinterno delle inghistere e dei calici in vetro, ai 

partecipanti del banchetto [Figg. 136-137-138]279. 

Dallôanalisi delle fonti pittoriche quattrocentesche e cinquecentesche dôambito 

veneziano e, pi½ in generale, veneto, con rappresentazioni di banchetti, si pu¸ 

 
276 Priscianese ed. 1883, p. 76. 

 
277 Tonini 2001, p. 58, fig. 4; Barovier Mentasti 2006, p. 116, figg. 52-53; Barovier Mentasti, Tonini 

2018, p. 53, fig. 14.    

 
278 Riferimento iconografico che ho reperito durante questa ricerca. Su questo dipinto si veda: Pignatti, 

Pedrocco 1995, vol. I, p. 275, fig. 179; Rihouet 2013, p. 141, fig. 7.  

 
279 Riferimento iconografico che ho reperito durante questa ricerca. Su questo dipinto si veda: Palluc-

chini 1984, pp. 104-110; Pignatti, Pedrocco 1995, pp. 11, 171, 308, 313, 288-289, fig. 194; Pignatti 

2000, pp. 28-32. 
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constatare che i manufatti in vetro, soprattutto i bicchieri, erano i grandi protagonisti 

delle ricche tavole imbandite. Di fogge differenti, decorati con vetro colorato o con 

preziose dorature, i bicchieri, i calici e le coppe rappresentavano un vanto della produ-

zione muranese dôepoca rinascimentale e i pittori, essendo fortemente stimolati dalla 

trasparenza di questi soffiati, li riproducevano dettagliatamente nei loro dipinti, dando 

prova cos³ della propria abilit¨ di rendere percepibile ci¸ che era visivamente inconsi-

stente.  
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CAPITOLO TERZO: 

Sei bicchieri del Museo del Vetro di Murano 

 

3.1 La storia e le collezioni del Museo del Vetro 

Il Museo del Vetro di Murano fu fondato nel 1861, quando Antonio Colleoni 

(1810-1855), il sindaco di Murano di quel tempo e lôabate e cultore di arte vetraria, 

Vincenzo Zanetti (1824-1883), decisero di istituire un archivio per raccogliere tutte le 

testimonianze sulla storia e la vita dellôisola muranese. Grazie alle numerose donazioni 

di manufatti vitrei antichi e contemporanei da parte dei titolari delle fornaci muranesi, 

questo archivio si trasformò ben presto in un vero museo che trovò sede nel Palazzo 

allora usato dal Comune di Murano, che un tempo, nel XVII secolo, era la residenza 

dei vescovi di Torcello e ancora prima, nel XV secolo, la dimora di una famiglia pa-

trizia. Nel 1862, un anno dopo lôistituzione del museo vetrario, Vincenzo Zanetti fece 

annettere alla sede museale anche una scuola, la Scuola di Disegno per Vetrai Abate 

Zanetti, che si poneva come obiettivo quello di fornire una formazione artistica ai mae-

stri vetrai e a coloro che intendevano impegnarsi nellôesercizio della professione ve-

traria. Sar¨ solo nel 1923, in seguito allôannessione di Murano al Comune di Venezia, 

che il Museo del Vetro entrò a far parte dei Musei Civici della città, accrescendo così 

le proprie collezioni con i pi½ pregiati manufatti in vetro dôepoca rinascimentale di 

altre raccolte civiche veneziane. Le collezioni del museo muranese si arricchirono 

sempre più nel corso del tempo grazie a numerosi acquisti e donazioni e oggi si arti-

colano in nove sale dove sono esposte diverse tipologie di manufatti vitrei risalenti 

dallôepoca romana fino ai nostri giorni280. 

 

 

 

 

 

 
280 Sulla storia del Museo del Vetro di Murano si veda: Mariacher 1970, pp. 5-11. 
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Scheda n. 1 [Cl. VI n. 01977] 
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Titolo/definizione: Bicchiere troncoconico con due cordonetti acquamarina applicati 

a caldo 

 

Numero di inventario: Cl. VI n. 01977 

 

Localizzazione: Museo del Vetro, Murano, Venezia  

 

-- 

 

Artista/bottega/ambito culturale: Manifattura veneziana  

 

Cronologia: Met¨ XV-XVI secolo  

 

Provenienza: Incerta 

 

Misure: h 7,7 cm, Å 8 cm 

 

Bibliografia specifica: Inedito. 

 

-- 

 

Stato di conservazione: Cattivo, il bicchiere presenta alcune lacune e numerosissimi 

frammenti incollati in passato con un collante non idoneo. Inoltre, su tutta la superficie 

vitrea, ormai opacizzata per devetrificazione, ¯ depositata una coltre di polveri nera-

stra.  
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Con il termine ódevetrificazioneô si intende un fenomeno determinato dallôas-

senza di uno stabilizzante nella miscela vitrea. Tale stabilizzante ¯ costituito dalla calce 

e viene eliminato dalle ceneri sodiche attraverso lôaccurato processo di depurazione 

messo a punto, intorno al 1450, da Angelo Barovier (1400 circa-1460), il quale riusc³ 

a ottenere un vetro particolarmente puro detto ócristalloô. La mancanza della calce nella 

composizione del vetro comporta un eccesso di soda che, ossidandosi nel tempo, in-

tacca la superficie dando luogo a una desquamazione (Dorigato 1986, p. 20; Newman 

1993, pp. 124-125). 

 

Intervento conservativo e di restauro: Lôintervento di restauro di questo bicchiere, 

eseguito nellôottobre del 2000 dalla restauratrice Corinna Mattiello, ¯ consistito ini-

zialmente nella pulitura a tampone delle superfici vitree con acqua deionizzata e con 

un tensioattivo (Neodesogen) e meccanicamente a bisturi o con aghi per la rimozione 

delle sostanze non solubilizzate. Successivamente, dopo la disidratazione con solventi, 

i frammenti sono stati incollati con una resina epossidica fluida e trasparente (Araldite 

BY 158-HY 2996), utilizzata anche per integrare le piccole lacune.  

 

-- 

 

Descrizione: Bicchiere di forma troncoconica, realizzato in vetro trasparente soffiato, 

ornato da costolature ottenute con la tecnica della ómeza stampauraô e lavorato a mano 

libera. La parte superiore del manufatto presenta una superficie liscia, delimitata sopra 

e sotto da due cordonetti in vetro color acquamarina applicati a caldo. La superficie 

vitrea della parte inferiore del bicchiere ,̄ invece, percorsa per due terzi da diverse 

costolature, ossia dei rilievi ornamentali aventi la forma di una serie di canne o bac-

chette parallele convesse, ottenute con la tecnica della ómeza stampauraô (Newman 

1993, p. 109). Il manufatto termina con una base leggermente arrotondata con fondo 

rientrante. 

 

Analisi storico artistica: Questo esemplare vitreo, di provenienza ignota, appartiene 

alla categoria dei bicchieri denominati, nelle carte muranesi del XIV secolo, óinco-

statiô, ossia a forma di tronco di cono e decorati con costolature verticali. Questo tipo 

di manufatto inizi¸ a diffondersi, sia in Italia che nellôEuropa del Nord, a partire gi¨ 

dal Medioevo, periodo in cui le nervature venivano realizzate mediante soffiatura a 

stampo o applicando a caldo sulla parete dei filamenti vitrei verticali. Successiva-

mente, questa tipologia di bicchieri continu¸ ad avere un grande successo in ambito 

veneziano anche nel corso del XV e del XVI secolo, quando le costolature si ottene-

vano prevalentemente a ómeza stampauraô, e, a volte, venivano enfatizzate con la do-

ratura (Barovier Mentasti 2006, pp. 24, 52-54). 

La ómeza stampauraô ¯ una tecnica adottata dai vetrai veneziani prima del 1463, 

terminus ante quem che ¯ stato stabilito grazie al ritrovamento, allôinterno della tomba 

di San Luca, nella chiesa di Santa Giustina a Padova, del pi½ antico soffiato muranese 
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conosciuto, decorato con questa tecnica, ossia un bicchiere con coperchio contenente 

una moneta dôargento veneziana con la data 1463 (Barovier Mentasti, Tonini 2019, p. 

50, fig. 2) [Fig. 1-A]. Questo tipo di lavorazione, differente dalla semplice soffiatura a 

stampo, permette di realizzare sul manufatto costolature massicce, aggettanti 

allôesterno e lisce allôinterno, ottenute, prima rivestendo a caldo, con un ulteriore strato 

di vetro, il fondo di un soffiato ancora attaccato alla canna e poi, inserendo e impri-

mendo la calotta a doppio strato ottenuta in uno stampo troncoconico di bronzo con 

nervature interne. In questo modo, solamente lo strato esterno della calotta, pi½ caldo 

e malleabile, riceve lôimpronta dello stampo, mentre la parete interna del soffiato ri-

mane liscia. Infine, dopo aver ottenuto le costolature, il manufatto di vetro in lavora-

zione pu¸ essere ulteriormente soffiato e modellato a caldo. 

Per lôideazione della ómeza stampauraô, i maestri vetrai veneziani presero ispirazione 

da unôaltra tecnica di origine romana impiegata per la realizzazione di ciotole costo-

late, che, a differenza della tecnica veneziana, venivano solamente modellate a caldo, 

senza ricorrere alla soffiatura (Newman 1993, p. 257; Barovier Mentasti 2006, pp. 50-

51; Barovier Mentasti 2019, pp. 332-334).  

Il fatto, dunque, che il bicchiere in esame sia decorato nella parte inferiore con 

costolature verticali ottenute a ómeza stampauraô, porta a suggerire una datazione com-

presa tra la met¨ del XV e il XVI secolo.  

Questa ipotesi cronologica ¯ supportata anche da diverse fonti iconografiche che 

testimoniano da una parte, lôampia diffusione durante il Rinascimento di bicchieri a 

forma troncoconica con costolature verticali e dallôaltra, la loro probabile destinazione 

dôuso. Semplici bicchieri di questo tipo sono visibili, infatti, in una miniatura, Il giar-

dino dôamore, realizzata nel 1470 da un artista lombardo anonimo [Fig. 1-B] e in una 

xilografia acquarellata proveniente dallôopera Hortus Sanitatis, scritta nel 1491 dal 

medico tedesco Johann von Cuba (1430-1503) [Fig. 1-C]. Nella prima opera sono raf-

figurati, sotto a una piccola tavola rotonda imbandita, tre bicchieri a forma troncoco-

nica a nervature verticali, di cui uno rovesciato allôingi½. Nella seconda, invece, ne 

sono rappresentati altri sei, molto simili a quelli di prima, di cui cinque disposti sopra 

a un tavolino rotondo a tre gambe e un sesto sorretto da una figura maschile. 

Un altro esempio ¯ il Cenacolo, un affresco realizzato nel 1514 dallôartista fiorentino 

Francesco di Cristofano, detto il Franciabigio (1482-1525), per il refettorio del con-

vento di San Giovanni Battista della Calza di Firenze. In questa opera sono disposti 

sulla tavola diversi bicchieri troncoconici di vetro, decorati con un fregio dorato a pun-

tini di smalto rosso sotto il bordo e con costolature verticali dorate (Barovier Mentasti 

2006, p. 54) [Fig. 1-D]. 

Un bicchiere con un motivo ornamentale molto simile a quello appena descritto, con 

un fregio dorato e smaltato sotto il bordo e nervature verticali impresse a ómeza stam-

pauraô, si pu¸ ammirare nellôopera, lôAnnunciazione, dipinta nel 1530 circa dallôartista 

ferrarese Benvenuto Tisi, detto il Garofalo (1481-1559), per la chiesa di San Giorgio 

Maggiore di Venezia (Barovier Mentasti 2006, p. 54) [Fig. 1-E]. 
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Questo modello di bicchiere a forma troncoconica con costolature verticali ottenute a 

ómeza stampauraô fu di moda piuttosto a lungo, infatti, un esemplare di questo tipo, in 

questo caso contenente del vino, ¯ nuovamente visibile in un atro dipinto datato pi½ 

tardi al 1582 e attribuito allôartista fiorentino Alessandro Allori (1535-1607), ossia 

lôUltima Cena della chiesa di Santa Maria del Carmine di Firenze [Fig. 1-F]. 

Attraverso queste testimonianze iconografiche ¯ possibile, dunque, dedurre che questa 

tipologia vetraia poteva essere impiegata sia in occasioni pi½ fastose, quali i banchetti, 

oppure, in ambienti pi½ semplici e modesti, come ad esempio, quello conventuale rap-

presentato da Franciabigio. In questo caso, ¯ possibile intuire anche la funzione origi-

nale di questi manufatti vitrei, ossia quella di bicchieri da mensa per il vino, visto il 

liquido colorato contenuto al loro interno. 

Per stabilire lôambito cronologico del bicchiere muranese ¯ utile, inoltre, il confronto 

con un altro esemplare simile del primo quarto del XVI secolo e appartenente alle 

collezioni del Museo delle Arti Decorative di Praga, decorato, sotto il bordo, da un 

fregio a puntini di smalto bianchi e blu, mentre nel corpo presenta diverse costolature 

verticali ottenute a ómeza stampauraô (La scheda di A. Dorigato, in Mille anni 1982, p. 

89, n. 83; Barovier Mentasti 2006, p. 54, fig. 25) [Fig. 1-G]. 

Il bicchiere in esame pu¸ essere confrontato anche con tre coppe su piede carat-

terizzate anchôesse da un doppio cordonetto e da costolature radiali a ómeza stam-

pauraô.  

Questi manufatti sono conservati presso il Museo del Vetro di Murano, il Metropolitan 

Museum di New York e il Corning Museum of Glass. La coppa muranese, datata tra 

la fine del XV e la prima met¨ del XVI secolo, ¯ ornata sullôorlo da due filamenti vitrei 

di un blu intenso e da un ulteriore cordonetto blu applicato sul bordo del piede (La 

scheda di A. Dorigato, in Mille anni 1982, pp. 112-113, n. 133) [Fig. 1-H]. La coppa 

del Metropolitan Museum dei primi decenni del XVI secolo ¯ impreziosita, invece, 

sulla parete superiore da un doppio cordonetto di colore azzurro applicato a caldo 

sullôorlo (queste informazioni provengono dalla scheda di catalogo di questa coppa 

realizzata dal Metropolitan Museum di New York) [Fig. 1-I]. Tra i tre modelli proposti, 

lôesemplare cinquecentesco del Corning Museum of Glass rappresenta quello pi½ ela-

borato. Esso  ̄composto, infatti, da una coppa con coperchio a cupola e motivo a lo-

sanghe, abbellita nel corpo da due filamenti vitrei di colore blu scuro e da diverse 

nervature radiali ottenute a ómeza stampauraô. Il tutto poggia su un piede a disco sol-

levato verso il centro, decorato da un motivo a costolature radiali ottenute tramite sof-

fiatura a stampo e da un cordonetto blu scuro applicato lungo il bordo. Il piede del 

manufatto si collega alla coppa mediante un nodo vitreo con costolature verticali (que-

ste informazioni provengono dalla scheda di catalogo di questa coppa realizzata dal 

Corning Museum of Glass di New York) [Fig. 1-J]. 

 

 

 

 



ΥΟ 
 

 
Fig. 1-A Manifattura veneziana, Bicchiere troncoconico con coperchio, vetro soffiato a ómeza stam-

pauraô, 1463. Padova, chiesa di Santa Giustina, tomba di San Luca. 

 

 

 
 
Fig. 1-B Miniatore lombardo anonimo, Il giardino dôamore, miniatura con bicchieri troncoconici a co-

stolature verticali, 1470, particolare. Modena, Biblioteca Estense. 
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Fig. 1-C Bicchieri troncoconici a costolature verticali, xilografia acquarellata, da J. von Cuba, Hortus 

Sanitatis, Ferrara, Biblioteca Ariostea 1491.   

 

 

 
 
Fig. 1-D Francesco di Cristofano, detto il Franciabigio (1482-1525), Cenacolo, dipinto, affresco, 

1514, particolare. Firenze, refettorio del convento di San Giovanni Battista della Calza. 
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Fig. 1-E Benvenuto Tisi, detto il Garofalo (1481-1559), Annunciazione, dipinto, tempera e olio su ta-

vola, 1530 circa, particolare. Venezia, Fondazione Giorgio Cini. 

 

 

Fig. 1-F Alessandro Allori (1535-1607), Ultima Cena, dipinto, affresco, 595 x 866 cm, 1582, partico-

lare. Firenze, chiesa di Santa Maria del Carmine. 
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Fig. 1-G Manifattura veneziana, Bicchiere di forma troncoconica, vetro smaltato con policromia, co-

stolature verticali ottenute a ómeza stampauraô, primo quarto del XVI secolo. Praga, Museo delle Arti 

Decorative, inv. n. 1347/1886. 

 

 
 

Fig. 1-H Manifattura veneziana, Coppa su piede decorata con doppio cordonetto blu e nervature ra-

diali ottenute a ómeza stampauraô, vetro incolore soffiato a ómeza stampauraô e vetro blu, h 19,2 cm, 

Å 32,8 cm, fine XV-prima metà XVI secolo. Murano, Museo del Vetro, inv. Cl. VI n. 1008. 
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Fig. 1-I Manifattura veneziana, Coppa su piede decorata con doppio cordonetto azzurro e nervature 

radiali ottenute a ómeza stampauraô, vetro incolore soffiato a ómeza stampauraô e vetro azzurro, 13 x 

20.3 cm, primi decenni del XVI secolo. New York, Metropolitan Museum, inv. n. 91.1.1425. 

 

 

 

 

Fig. 1-J Manifattura veneziana, Coppa su piede con coperchio decorata con doppio cordonetto blu e 

nervature radiali ottenute a ómeza stampauraô, vetro incolore soffiato a ómeza stampauraô e vetro blu, 

h 16,2 cm, Å 8,8 cm, XVI secolo. New York, Corning Museum of Glass, inv. n. 2000.3.8 B. 
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Scheda n. 2 [Cl. VI n. 01003] 
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Titolo/definizione: Bicchiere grande con decorazione a bugnato impressa a ómeza 

stampauraô 

 

Numero di inventario: Cl. VI n. 01003  

 

Localizzazione: Museo del Vetro, Murano, Venezia  

 

-- 

 

Artista/bottega/ambito culturale: Manifattura veneziana  

 

Cronologia: Fine XV-prima met¨ del XVI secolo  

 

Provenienza: Incerta 

 

Misure: h 13 cm, Å 14,8 cm 

 

Bibliografia specifica: Mariacher 1959, p. 41, fig. A; Gasparetto 1960, pp. 25, 43-44, 

fig. 12; Mariacher 1963, p. 68, fig. A; la scheda di A. Dorigato, in Mille anni 1982, p. 

95, n. 95; Dorigato 1986, pp. 11, 20. 

 

-- 

 

Stato di conservazione: Discreto, il bicchiere presenta diverse rotture e lacune nella 

met¨ inferiore. Inoltre, la superficie vitrea del fondo del manufatto si ¯ ossidata nel 

tempo ed ̄ andata quasi del tutto perduta la decorazione a foglia dôoro. 

 

Restauri: Non documentati. 

 

-- 

 

Descrizione: Bicchiere di forma troncoconica svasata di grandi dimensioni, realizzato 

in vetro incolore soffiato e lavorato a mano libera. Questo manufatto ¯ composto da 

una parte superiore verticale e liscia, delimitata da due cordonetti color acquamarina 

applicati a caldo, uno lungo lôorlo del bicchiere e un altro a circa due terzi dellôaltezza 

della parete vitrea. La parte inferiore del bicchiere ¯ invece decorata da grandi gocce, 

che, secondo Astone Gasparetto assomigliano a delle fossette irregolari a forma di con-

chiglia (Gasparetto 1960, pp. 43-44) e sono disposte alternativamente in sei ordini di-

gradanti e ottenute con la tecnica della ómeza stampauraô. Il fondo del manufatto ¯ 

rientrante e presenta dodici costolature radiali, ossia dei rilievi ornamentali aventi la 

forma di una serie di canne o bacchette parallele convesse (Newman 1993, p. 109). La 
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base del bicchiere era, inoltre, ornata con una decorazione a foglia dôoro stesa interna-

mente che, per¸, ¯ andata quasi del tutto perduta.  

 

Analisi storico artistica: Questo bicchiere di forma troncoconica svasata con, nella 

parte inferiore, una decorazione a gocce ottenuta con la tecnica della ómeza stampauraô 

¯ di provenienza incerta e pu¸ essere accostato per tipologia e decorazione alla cate-

goria di bicchieri denominati óteutoniciô nei documenti veneziani dôepoca medievale e 

rinascimentale (Dorigato 1986, p. 20). Si tratta di una variante dei manufatti vitrei detti 

óimperladiô e ógropolosiô, cio¯ nodosi, ornati da óperleô o óbugneô, ossia gocce di pic-

cole dimensioni, applicate sulla superficie dellôoggetto. I óteutoniciô, simili ad esem-

plari di area germanica, venivano prodotti a Venezia per essere esportati in Europa 

settentrionale e centrale, ma si diffusero ampiamente anche nei territori della Serenis-

sima, dove erano caratterizzati da gocce o óbugneô di vetro di dimensioni pi½ grandi, 

applicate e pinzettate sulla parete del soffiato (Barovier Mentasti, Tonini 2019, pp. 30-

33; Barovier Mentasti, Tonini 2021, p. 52).  

Tale tecnica decorativa, conosciuta con il nome di óbugnatoô, era gi¨ in uso in epoca 

romana e successivamente, dal XV fino alla prima met¨ del XVII secolo, venne ripresa 

anche a Venezia (Newman 1993, pp. 69-70). 

Nel bicchiere del Museo del Vetro di Murano, invece, la decorazione a gocce o 

óa bugneô ¯ impressa a ómeza stampauraô, una tecnica adottata dai vetrai veneziani 

prima del 1463, terminus ante quem che ¯ stato stabilito grazie al ritrovamento, allôin-

terno della tomba di San Luca, nella Basilica di Santa Giustina a Padova, del pi½ antico 

soffiato muranese conosciuto, decorato con questa tecnica, ossia un bicchiere con co-

perchio contenente una moneta dôargento veneziana con la data 1463. Questo tipo di 

lavorazione, che permette di decorare le pareti esterne dei manufatti vitrei con costo-

lature massicce, aggettanti allôesterno e lisce allôinterno, si ottiene rivestendo a caldo, 

con un ulteriore strato di vetro, il fondo di un soffiato ancora attaccato alla canna. La 

calotta a doppio strato ottenuta viene poi inserita e impressa in uno stampo troncoco-

nico di bronzo con nervature interne. In questo modo, solamente lo strato esterno della 

calotta, pi½ caldo e malleabile, riceve lôimpronta dello stampo, mentre la parete interna 

del soffiato rimane liscia. Infine, dopo aver ottenuto le costolature, il manufatto di ve-

tro in lavorazione pu¸ essere ulteriormente soffiato e modellato a caldo (Newman 

1993, p. 257; Barovier Mentasti 2019, pp. 332-334).  

Secondo Gasparetto, il motivo decorativo a bugnato impresso a ómeza stam-

pauraô di questo bicchiere ¯ caratteristico dellôarea veneziana (Gasparetto 1960, p. 44). 

A conferma di ci¸, contribuisce un frammento del XVI secolo appartenente a un bic-

chiere cilindrico ornato con gocce, in questo caso di dimensioni pi½ piccole e impresse 

tramite soffiatura a stampo, disposte a fasce alternate lungo la superficie vitrea. Questo 

reperto, oggi conservato presso il Museo del Vetro di Murano, ¯ stato rinvenuto nella 

laguna veneziana in occasione di scavi nel corso dellôOttocento [Fig. 2-A]. Inoltre, 

anche alcuni manufatti conservati presso diversi musei italiani e internazionali confer-

mano che questo tipo di decorazione era impiegata in ambito veneziano e pi½ 
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genericamente italiano. Ne sono un esempio, un bicchiere del Museo dôArte Medievale 

e Moderna di Padova e una coppa del Museo di Storia della Scienza di Firenze, datati 

rispettivamente il primo, tra la fine del XV e lôinizio del XVI secolo, e il secondo un 

secolo pi½ tardi, tra la fine del XVI e lôinizio del XVII secolo.  

Il bicchiere padovano di colore verde chiaro e a forma troncoconica leggermente bom-

bata ̄  ornato su tutta la parete vitrea con bugne a rilievo, ottenute tramite soffiatura a 

stampo e disposte alternativamente in cinque ordini digradanti (queste informazioni 

provengono dalla scheda di catalogo di questo bicchiere realizzata dal Museo dôArte 

Medievale e Moderna di Padova) [Fig. 2-B]. Lôesemplare fiorentino ¯, invece, costi-

tuito da una coppa campaniforme con orlo svasato, decorata interamente da gocce di 

vetro ottenute sempre tramite soffiatura in stampo e collegata mediante un nodo a co-

stolature al piede a disco (queste informazioni provengono dalla scheda di catalogo di 

questa coppa realizzata dal Museo di Storia della Scienza di Firenze; Mariacher 1963, 

p. 108; Newman 1993, p. 69) [Fig. 2-C]. 

Ĉ importante sottolineare che il motivo a bugnato era s³ caratteristico dellôarea 

veneziana, ma inizi¸ a diffondersi poi anche nelle vetrerie straniere operanti alla fa­on 

de Venise, cio¯ in stile veneziano. Inoltre, come gi¨ accennato, nel corso del Medioevo 

e del Rinascimento, venivano prodotti, in area tedesca, bicchieri detti krautstrunk, cio¯ 

gambo di cavolo, caratterizzati da unôimboccatura a forma di coppa aperta verso 

lôesterno e da una decorazione a grandi bugne, applicate e non impresse a stampo (que-

ste informazioni provengono dalla scheda di catalogo di questo bicchiere realizzata dal 

Victoria and Albert Museum di Londra; Dorigato 1986, p. 20; Newman 1993, p. 220) 

[Fig. 2-D]. 

Gasparetto, inoltre, sostiene che lo schema strutturale del bicchiere in esame, 

diviso in due sezioni, una superiore e una inferiore, fosse tipico dellôambito tedesco 

(Gasparetto 1960, p. 44). In realt¨ questa affermazione non risulta convincente in 

quanto al Museo del Vetro di Murano sono conservati diversi manufatti di questo tipo, 

attribuiti a manifattura veneziana, come, ad esempio, una coppa su piede realizzata in 

vetro incolore e ornata con due fili di vetro blu applicati a caldo agli orli che separano 

la superficie superiore verticale e liscia da quella inferiore decorata con nervature ra-

diali ottenute tramite soffiatura a ómeza stampauraô (La scheda di A. Dorigato, in Mille 

anni 1982, pp. 112-113, n. 133) [Fig. 2-E]. Questa coppa risale tra la fine del XV e la 

prima met¨ del XVI secolo e, pertanto, rappresenta un utile confronto con il bicchiere 

muranese. Il motivo a due cordonetti applicati a caldo e la decorazione ottenuta con la 

tecnica della ómeza stampauraô, che caratterizzano entrambi i manufatti, avvalorano 

ulteriormente la proposta di datazione. 

Per quanto riguarda la funzione originaria di manufatti di cos³ grandi dimensioni 

come il bicchiere del Museo di Murano, risulta utile unôopera che testimonia la loro 

ampia diffusione fino alla fine del XVI secolo. Si tratta dellôUltima Cena, dipinta nel 

1589 dallôartista bolognese Tiburzio Passerotti (1553-1612) per il convento di San 

Giovanni di Verdara di Padova. In essa si distinguono diversi bicchieri cilindrici di 

grandi dimensioni, contenenti probabilmente del vino, vista la presenza sulla tavola di 
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due óinghistereô con del vino, ossia un tipo di bottiglia dalla forma panciuta e dal collo 

lungo e sottile [Fig. 2-F]. Da questa preziosa fonte iconografica, collocabile peraltro 

in unôarea geografica molto vicina e in una cronologia solo leggermente successiva a 

quella di produzione del manufatto in oggetto, si pu¸, dunque, dedurre lôoriginale de-

stinazione dôuso del bicchiere muranese, ossia quella di bicchiere da mensa per il vino. 
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Fig. 2-A Manifattura veneziana, Frammento di un bicchiere decorato con gocce impresse a stampo, 

XVI secolo. Murano, Museo del Vetro. 

 

 

 

 

 
 

Fig. 2-B Attribuito a manifattura veneziana, Bicchiere troncoconico in vetro verde ornato con bugne a 

stampo, vetro soffiato, h 8 cm, fine XV-inizio XVI secolo. Padova, Museo dôArte Medievale e Mo-

derna, inv. n. 276. Immagine ñsu concessione del comune di Padova ï tutti i diritti di legge riservatiò. 
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Fig. 2-C Attribuito a manifattura veneziana, Coppa con bugne ñalla venezianaò, vetro incolore, h 165 

mm, Å 150 mm, fine XVI-inizio XVII secolo. Firenze, Museo di Storia della Scienza, inv. nn. 266, 

267. 

 
 

Fig. 2-D Manifattura tedesca, Krautstrunk, vetro verde con bugne applicate, h 18,8 cm, 1425-1530. 

Londra, Victoria and Albert Museum, inv. n. 243-1872.  
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Fig. 2-E Manifattura veneziana, Coppa su piede decorata con nervature radiali ottenute a ómeza 

stampauraô, vetro incolore e vetro blu, h 19,2 cm, Å 32,8 cm, fine XV-prima metà XVI secolo. Mu-

rano, Museo del Vetro, inv. Cl. VI n. 1008. 
 

. 

 

Fig. 2-F Tiburzio Passerotti (1553-1612), Ultima Cena, dipinto con bicchieri di grandi dimensioni, 

olio su tela, 88 x 111 cm, 1589. Padova, deposito del Museo dôArte Medievale e Moderna, inv. n. 450. 

Immagine ñsu concessione del comune di Padova ï tutti i diritti di legge riservatiò. 
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Scheda n. 3 [Cl. VI n. 01011] 
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Titolo/definizione: Bicchiere troncoconico grande con cordonetto acquamarina e mo-

tivo a losanghe 

 

Numero di inventario: Cl. VI n. 01011Ш 
 

Localizzazione: Museo del Vetro, Murano, Venezia 

  

-- 

 

Artista/bottega/ambito culturale: Manifattura veneziana  

 

Cronologia: XVI secolo  

 

Provenienza: Incerta 

 

Misure: h 14 cm, Å 12,5 cm    

 

Bibliografia specifica: Mariacher 1959, p. 40, fig. B; Gasparetto 1960, pp. 23, 43, fig. 

11; Mariacher 1963, p. 66, fig. B; la scheda di A. Dorigato, in Mille anni 1982, p. 71, 

n. 60; Dorigato 1986, pp. 10, 20; Dorigato 2002, p. 42; Zecchin 2019, p. 86, fig. 8. 

   

-- 

 

Stato di conservazione: Discreto, il bicchiere ¯ integro senza lacune. La superficie 

del manufatto presenta tracce di devetrificazione, un fenomeno determinato dallôas-

senza di uno stabilizzante nella miscela vitrea. Tale stabilizzante ¯ costituito dalla calce 

e viene eliminato dalle ceneri sodiche attraverso lôaccurato processo di depurazione 

messo a punto, intorno al 1450, da Angelo Barovier (1400 circa-1460), il quale riusc³ 

a ottenere un vetro particolarmente puro detto ócristalloô. La mancanza della calce nella 

composizione del vetro comporta un eccesso di soda che, ossidandosi nel tempo, in-

tacca la superficie dando luogo a una desquamazione (Dorigato 1986, p. 20; Newman 

1993, pp. 124-125). 

 

Restauri: Non documentati. 

 

-- 

 

Descrizione: Bicchiere di forma troncoconica di grandi dimensioni, realizzato in vetro 

incolore fortemente devetrificato, soffiato in óstampo ballottonô e lavorato a mano li-

bera. Questo manufatto ¯ ornato da un cordonetto color acquamarina applicato a caldo 

sullôorlo e da un reticolo romboidale, detto ómotivo a losangheô, impresso sulla parete 

vitrea tramite óstampo ballottonô. Il bicchiere termina con fondo piatto. 
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Analisi storico artistica: Questo grande bicchiere troncoconico di provenienza ignota 

presenta sulla superficie tracce di devetrificazione determinate dallôassenza della calce 

nella miscela vitrea, ed ¯ proprio questo particolare che indusse Attilia Dorigato a sug-

gerire di collocarlo cronologicamente verso la seconda met¨ del XV secolo (Dorigato 

1986, p. 20). Anche Astone Gasparetto sostenne questa datazione, basandosi, invece, 

sulla decorazione a rombi impressa a stampo su tutta la superficie vitrea del bicchiere 

in esame (Gasparetto 1960, p. 43). 

Questo tipo di ornato, conosciuto con il nome di ómotivo a losangheô e consi-

stente in una larga rete di nervature a rilievo incrociate, si otteneva tramite soffiatura 

entro un apposito stampo, detto óstampo ballottonô. Questo arnese, diffusosi a Venezia 

gi¨ a partire dal XV secolo, ma utilizzato dai vetrai veneziani soprattutto nella prima 

met¨ del XVI secolo, era fatto di metallo ed era munito internamente di spuntoni a 

forma di piramide a base quadrata, che permettevano appunto di conferire questa de-

corazione a reticolo romboidale al vetro soffiato nello stampo (Newman 1993, p. 34). 

Il bicchiere muranese pu¸ essere messo a confronto, proprio per il ómotivo a 

losangheô, con altri due manufatti vitrei, ossia una ciotola blu e un calice. Il primo, 

della prima met¨ del XVI secolo, fu rinvenuto tra i reperti archeologici del convento 

di Santa Chiara a Padova (Barovier Mentasti, Borelli, Tonini 2019, p. 192, fig. 48) 

[Fig. 3-A], mentre il secondo, del XVII secolo, ¯ conservato a Napoli, presso il Museo 

Nazionale della Ceramica Duca di Martina. Si tratta di un calice composto da unôampia 

coppa in vetro incolore soffiato, ornata da motivi a losanghe e impostata su uno stelo 

con cinque nodi sovrapposti e su un piede ad anello (si veda la scheda di V. Lanzilli, 

in Un Museo 2011, p. 30, n. 14) [Fig. 3-B]. 

Il confronto tra il motivo decorativo a losanghe del bicchiere del Museo del Vetro 

di Murano e quello della ciotola blu della prima met¨ del XVI secolo e del calice di 

Napoli del XVII secolo porta a collocare il bicchiere in esame a un secolo pi½ tardi, 

ossia al XVI secolo. 

Per quanto riguarda la funzione originaria di esemplari di vetro di cos³ grandi 

dimensioni come il bicchiere muranese, torna utile unôopera dôarte, ovvero lôUltima 

Cena, dipinta nel 1589 dallôartista bolognese Tiburzio Passerotti (1553-1612) per il 

convento di San Giovanni di Verdara di Padova. In essa si distinguono diversi bicchieri 

cilindrici di grandi dimensioni, contenenti probabilmente del vino, vista la presenza 

sulla tavola di due óinghistereô con del vino, ossia un tipo di bottiglia dalla forma pan-

ciuta e dal collo lungo e sottile. Da questa preziosa fonte iconografica, collocabile pe-

raltro in unôarea geografica molto vicina a quella di produzione del manufatto in og-

getto, si pu¸, dunque, dedurre lôoriginale destinazione dôuso del nostro bicchiere, ossia 

quella di bicchiere da mensa per il vino [Fig. 3-C]. 

Ĉ interessante anche il confronto con un disegno di un bicchiere, simile al nostro 

per le dimensioni e la forma troncoconica, che testimonia lôampia diffusione di questo 

tipo di manufatti fino al XVII secolo (Maggi 1604, vol. I, p. 381) [Fig. 3-D]. Questa 

raffigurazione appartiene al primo libro della Bichierografia, unôopera di quattro vo-

lumi realizzata nel 1604 dal pittore e incisore romano Giovanni Maggi (1566-1618). 
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Il primo e il secondo volume contengono riproduzioni di vetri della collezione di Fran-

cesco Maria Bourbon Del Monte (1549-1626), cui lôopera ¯ dedicata, mentre nel terzo 

e nel quarto si trovano modelli dôinvenzione di Maggi. 
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Fig. 3-A Manifattura veneziana, Ciotola decorata a losanghe, vetro blu, 1500-1530. Padova, deposito 

della Soprintendenza Archeologica. 

 

 

 

Fig. 3-B Manifattura veneziana, Calice con coppa decorata a losanghe, vetro soffiato, h 21 cm, Å 7,7 

cm, XVII secolo. Napoli, Museo Nazionale della Ceramica Duca di Martina, inv. n. 695. 
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Fig. 3-C Tiburzio Passerotti (1553-1612), Ultima Cena, dipinto con bicchieri di grandi dimensioni, 

olio su tela, 88 x 111 cm, 1589. Padova, deposito del Museo dôArte Medievale e Moderna, inv. n. 450. 

Immagine ñsu concessione del comune di Padova ï tutti i diritti di legge riservatiò. 

 

 

Fig. 3-D Bicchiere troncoconico di grandi dimensioni, da G. Maggi, Bicchierografia, 1604, vol. I, p. 

381. 
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Scheda n. 4 [Cl. VI n. 01080] 
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Titolo/definizione: Bicchiere cilindrico con decorazione a gocce impresse a stampo 

 

Numero di inventario: Cl. VI n. 01080 

 

Localizzazione: Museo del Vetro, Murano, Venezia  

 

-- 

 

Artista/bottega/ambito culturale: Attribuito a manifattura veneziana 

 

Cronologia: XVI-inizio XVII secolo  

 

Provenienza: Acquistato dal Museo del Vetro di Murano a Venezia (1871) 

 

Misure: h 7,2 cm, Å 6,5 cm 

 

Bibliografia specifica: Gasparetto 1960, pp. 35, 45, fig. 16. 

 

Fonti e documenti: Urbani de Gheltof, G.M., Catalogo del Museo Civico Vetrario di 

Murano, Venezia, 1888, busta 41, n. 351. 

 

-- 

 

Stato di conservazione: Cattivo, il bicchiere presenta diverse fratture lungo tutta la 

superficie vitrea che, in passato, sono state unite con un collante industriale.  
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Restauri: Non documentati (non identificabile lôepoca dellôintervento di incollaggio 

dei pezzi dopo la rottura). 

 

-- 

 

Descrizione: Bicchiere dal corpo cilindrico con labbro liscio, realizzato in vetro tra-

sparente, leggermente fumé. Il manufatto è decorato lungo tutta la superficie da piccole 

gocce di vetro disposte alternativamente in sei fasce orizzontali e ottenute tramite sof-

fiatura a stampo. Il bicchiere termina con fondo rientrante a cono, ornato con lievi 

nervature radiali impresse a stampo. 

 

Analisi storico artistica: Questo bicchiere di forma cilindrica con una decorazione a 

gocce ottenute tramite soffiatura a stampo fu acquistato nel 1871 dal Museo del Vetro 

di Murano e pu¸ essere accostato per tipologia e decorazione alla categoria di bicchieri 

definiti, nei documenti veneziani dôepoca medievale e rinascimentale, óimperladiô e 

ógropolosiô, ossia nodosi. Questa denominazione deriva dal fatto che i manufatti erano 

abbelliti da óperleô o óbugneô, ossia gocce di vetro di dimensioni ridotte applicate sulla 

parete del soffiato (Barovier Mentasti, Tonini 2019, pp. 26-40; Barovier Mentasti, To-

nini 2021, p. 52).  

Gli óimperladiô e ógropolosiô si diffusero ampiamente nelle aree del dominio della Se-

renissima durante il periodo medievale e rinascimentale. I primi due documenti vene-

ziani in cui vengono menzionati bicchieri di questo tipo risalgono alla fine del Due-

cento: il primo riporta çmogolis cum perlisè, ossia bicchieri con perle, che furono ven-

duti nel 1273 a Murano, il secondo, invece, si riferisce alla vendita avvenuta nel 1276 

da parte del vetraio muranese Antonio da Stra di çmoiolos de girlanda et imperlatosè, 

cio¯ bicchieri con piede a ghirlanda e con gocce in forma di perle applicate alla parete. 

Questi due termini sono presenti nuovamente a partire dalla met¨ del XV secolo anche 

in altre carte dôarchivio muranesi (Zecchin 1987, p. 6; Zecchin 1990, pp. 157-158). 

In questo specifico caso del Museo del Vetro di Murano, invece, la decorazione 

a gocce o óa bugneô ¯ impressa tramite soffiatura a stampo, ovvero facendo aderire la 

materia incandescente allôinterno di una superficie resistente recante bugne in nega-

tivo. 

I motivi a rilievo servivano sia per garantire una buona presa del manufatto, in assenza 

di manici, che per ottenere un motivo ornamentale che donasse particolare senso di 

movimento al pezzo. Questa tecnica decorativa, conosciuta con il nome di óbugnatoô, 

era gi¨ in uso in epoca romana e successivamente, dal XV fino alla prima met¨ del 

XVII secolo, venne ripresa anche a Venezia (Newman 1993, pp. 69-70). 

A dimostrazione del fatto che questo tipo di lavorazione era realizzata anche a Venezia 

contribuiscono alcuni reperti vitrei provenienti dai territori veneziani. Un esempio ¯ 

un frammento del XVI secolo appartenente a un bicchiere cilindrico ornato con gocce 

di piccole dimensioni impresse tramite soffiatura a stampo e disposte a fasce alternate 

lungo la superficie vitrea. Questo reperto, oggi conservato presso il Museo del Vetro 
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di Murano, ¯ stato rinvenuto nella laguna veneziana in occasione di scavi nel corso 

dellôOttocento [Fig. 4-A].  

Inoltre, anche alcune fonti iconografiche, come il quadro La cena di San Dome-

nico, dipinto verso il 1610 circa da Leandro Dal Ponte, detto Leandro Bassano (1557-

1622), testimoniano la presenza di questo tipo di motivo decorativo a Venezia e nei 

suoi possedimenti. Infatti, nellôopera realizzata per la parete di fronte allôaltare della 

basilica domenicana dei Santi Giovanni e Paolo a Venezia, e oggi conservata presso il 

Museo Correr di Venezia, si pu¸ notare un modello di bicchiere molto simile al nostro 

per la forma cilindrica e la decorazione a gocce, probabilmente ottenute tramite sof-

fiatura a stampo. Tale dipinto rappresenta, dunque, unôimportante fonte documentaria 

che rende evidente la funzione originaria del nostro esemplare, ossia quella di bic-

chiere da mensa, permettendo di fornire una datazione entro la quale sicuramente ma-

nufatti come questi venivano prodotti, ovvero lôinizio del XVII secolo [Fig. 4-B]. 

Presso i Musei Civici di Milano e il Museo dôArte Medievale e Moderna di Pa-

dova sono conservati due bicchieri ornati entrambi con bugne a rilievo ottenute tramite 

soffiatura a stampo, che trovano un significativo confronto con il motivo decorativo 

del bicchiere del Museo di Murano. Lôesemplare milanese del XVI secolo richiama 

quello muranese sia per la forma cilindrica che per la decorazione a bugne di vetro 

che, in questo caso, assumono pi½ la forma di piccoli rombi che di gocce (Mariacher 

1959, p. 42; Mariacher 1963, p. 68, fig. B) [Fig. 4-C].  

Il bicchiere del Museo di Padova di colore verde chiaro costituisce un esempio inte-

ressante dôarte vetraria quattrocentesca dôuso quotidiano. Al tempo stesso, per¸, questo 

manufatto si distingue dal nostro in quanto ¯ stato probabilmente realizzato preceden-

temente, tra la fine del XV e lôinizio del XVI secolo, ed ¯ di forma troncoconica leg-

germente bombata (queste informazioni provengono dalla scheda di catalogo di questo 

bicchiere realizzata dal Museo dôArte Medievale e Moderna di Padova) [Fig. 4-D]. 

Al Museo di Storia della Scienza di Firenze, inoltre, si possono ammirare due modelli 

di bicchieri identici tra loro, composti da coppe campaniformi con orlo svasato, deco-

rate interamente da gocce di vetro ottenute tramite soffiatura in stampo e collegate, 

mediante nodi a costolature, ai piedi a forma di dischi. Questi due bicchieri vengono 

datati proprio come il nostro esemplare tra la fine del XVI e lôinizio del XVII secolo 

(queste informazioni provengono dalla scheda di catalogo di questi due bicchieri rea-

lizzata dal Museo di Storia della Scienza di Firenze; Mariacher 1963, p. 108; Newman 

1993, p. 69) [Fig. 4-E]. 

Il motivo decorativo a bugne a rilievo è presente anche sulle coppe di diversi 

calici di manifattura veneziana databili tra la metà del XVI e lôinizio del XVII secolo. 

Tra questi, due si trovano al Victoria and Albert Museum di Londra, mentre un terzo 

esemplare ¯ conservato a Modena, presso il Museo Civico dôArte. I due manufatti vi-

trei del museo londinese appartengono alla tipologia della ótazzaô e venivano usati, 

oltre che come bicchieri per il vino, anche per servire diversi tipi di dolci. Tutti e due 

i calici sono composti da ampie coppe decorate óa bugnatoô, impostate su steli óa ba-

laustroô slanciati, posti su piedi circolari piatti, ornati da costolature (queste 
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informazioni provengono dalle schede di catalogo di questi due calici realizzate dal 

Victoria and Albert Museum di Londra; Nesbitt 1878, p. 80, Plate XVI) [Figg. 4-F-4-

G]. 

Il calice modenese, invece, assomiglia per la forma a una piccola alzata ed ¯ costituito 

da una coppa modellata a stampo con un fitto motivo di bugne a scarso rilievo nel 

verso e concave allôinterno. Il tutto poggia su un piede circolare piatto, collegato alla 

coppa mediante un sottile e lungo stelo óa balaustroô con ansette in vetro azzurro di cui 

rimangono solamente le attaccature inferiori (Omodeo 1970, p. 102, fig. 45; Canova 

1993, p. 51, n. 3; la scheda di L. Lorenzini, in Magnificenze a tavola 2012, p. 151, n. 

52) [Fig. 4-H]. 

Tutti questi esempi di manufatti in vetro di differenti forme, ma accomunati dal 

motivo decorativo a bugnato impresso a stampo, confermano, quindi, che questo tipo 

di decorazione era caratteristica dellôarea veneziana, per poi diffondersi anche nelle 

vetrerie straniere operanti alla fa­on de Venise, cio¯ in stile veneziano. 

Al tempo stesso, per¸, ¯ importante sottolineare che, tra il XVI e XVII secolo, 

anche in area germanica venivano prodotti bicchieri di forma cilindrica ricoperti con 

grosse gocce vitree, detti warzenbecher. Questi manufatti venivano realizzati con un 

particolare tipo di vetro non raffinato di colore verdastro, ossia il waldglas (vetro di 

foresta), prodotto nelle vetrerie tedesche a partire dallôAlto Medioevo con una miscela 

composta da sabbia e ceneri vegetali fuse e mescolate insieme per un giorno intero 

(Newman 1993, pp. 441-443). 

Un esempio di warzenbecher realizzato nel XVI secolo in vetro di colore giallo-

verde si pu¸ ammirare nella collezione Biemann di Zurigo (Newman 1993, p. 443) 

[Fig. 4-I]. 

Bicchieri di questo tipo, inoltre, potevano essere realizzati alla fa­on de Venise anche 

nei Paesi Bassi. Infatti, al Rijksmuseum di Amsterdam si trova un esemplare molto 

simile, se non quasi identico a quello muranese, realizzato in vetro incolore, a forma 

cilindrica e ornato sulla parete con gocce impresse a stampo. Questo manufatto si di-

stingue dal nostro bicchiere solo per il fatto che ¯ leggermente pi½ alto e largo di dia-

metro e in quanto poggia su tre more realizzate in vetro blu (Ritsema van Eck, Zijlstra-

Zweens 1993, p. 94, fig. 128) [Fig. 4-J]. 
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Fig. 4-A Manifattura veneziana, Frammento di un bicchiere decorato con gocce impresse a stampo, 

XVI secolo. Murano, Museo del Vetro. 

 

 

 

 

 

 

 

Fig. 4-B Leandro Dal Ponte, detto Leandro Bassano (1557-1622), La cena di San Domenico, dipinto, 

olio su tela, 220 x 635 cm, 1610 circa, particolare. Venezia, Museo Correr, inv. Cl. l n. 0088. 
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Fig. 4-C Manifattura veneziana, Bicchiere cilindrico con decorazione a bugnato a stampo, vetro, ini-

zio XVI secolo. Milano, Museo Civico. 

 

 

 

Fig. 4-D Attribuito a manifattura veneziana, Bicchiere troncoconico in vetro verde ornato con bugne a 

stampo, vetro soffiato, h 8 cm, fine XV-inizio XVI secolo. Padova, Museo dôArte Medievale e Mo-

derna, inv. n. 276. Immagine ñsu concessione del comune di Padova ï tutti i diritti di legge riservatiò. 

 



ΝΝΜ 
 

 

Fig. 4-E Attribuito a manifattura veneziana, Coppa con bugne ñalla venezianaò, vetro incolore, h 165 

mm, Å 150 mm, fine XVI-inizio XVII secolo. Firenze, Museo di Storia della Scienza, inv. nn. 266, 

267. 

 

 

Fig. 4-F Manifattura veneziana, Tazza, vetro soffiato a stampo, h 15,2 cm, largh. 16,5 cm, 1550-1600. 

Londra, Victoria and Albert Museum, inv. n. 633-1897. 
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Fig. 4-G Manifattura veneziana, Tazza, vetro soffiato a stampo, h 15 cm, largh. 17 cm, 1550-1625. 

Londra, Victoria and Albert Museum, inv. n. 5567-1859. 

 

 

 

Fig. 4-H Manifattura veneziana, Calice, vetro soffiato, h 18,5 cm, Å 14 cm, fine XVI-inizio XVII se-

colo. Modena, Museo Civico dôArte, inv. n. 57. 
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Fig. 4-I Manifattura tedesca, Bicchiere cilindrico a óbitorzoliô, vetro giallo-verde, XVI secolo. Zurigo, 

collezione Biemann.  

 

 

 

 

 

 

 
 
Fig. 4-J Manifattura Paesi Bassi, fa­on de Venise, Bicchiere cilindrico con bugne, vetro incolore e ve-

tro blu, h 9,3 cm, Å 9,2 cm, prima met¨ XVII secolo. Amsterdam, Rijksmuseum, inv. n. N.M. 4008. 
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Scheda n. 5 [Cl. VI n. 01923] 
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Titolo/definizione: Calice con stelo a balaustro 

 

Numero di inventario: Cl. VI n. 01923 

 

Localizzazione: Museo del Vetro, Murano, Venezia  

 

-- 

 

Artista/bottega/ambito culturale: Manifattura veneziana  

 

Cronologia: Seconda met¨ XVI-inizio XVII secolo  

 

Provenienza: Donazione dal Ministero Agricoltura Industria e Commercio (1882) 

 

Misure: h 18,2 cm,  ɲpiede 8 cm,  ɲcoppa 10,8 cm 

 

Bibliografia specifica: DôApuzzo 2021, p. 37, nota n. 10. 

 

Fonti e documenti: Urbani de Gheltof, G.M., Catalogo del Museo Civico Vetrario di 

Murano, Venezia, 1888, busta 41, n. 351. 

 

-- 

 

Stato di conservazione: Buono, il calice ¯ integro, mancante probabilmente del co-

perchio. 

 

Restauri: Non documentati. 

 

-- 

 

Descrizione: Calice di grandi dimensioni, realizzato in vetro trasparente, incolore, sof-

fiato e lavorato a mano libera. La coppa con orlo liscio a forma di campana ̄ sostenuta 

da un gambo a balaustro affusolato compreso tra elementi di giunzione, quali siele e 

avolii cilindrici, impiegati entrambi sia come elementi decorativi che per separare due 

parti di uno stesso oggetto. La ósielaô ̄ un piccolo dischetto schiacciato di vetro mentre 

ólôavolioô assume la forma di un piccolo rocchetto (Newman 1993, pp. 28, 373). In 

questo caso specifico, sono stati utilizzati per separare la coppa del bicchiere dallo 

stelo a balaustro e lo stelo dal piede a disco, leggermente svasato a tromba con bordo 

risvoltato. 
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Analisi storico artistica: Questo calice di manifattura veneziana, databile tra la se-

conda met¨ del XVI e lôinizio del XVII secolo, fu donato al Museo del Vetro di Murano 

nel 1882 dal Ministero Agricoltura Industria e Commercio. 

La tipologia di bicchiere alla quale lôoggetto in esame appartiene, cio¯ quella del 

calice composto da una coppa, un gambo, un piede e munito a volte anche di un co-

perchio per mantenere lôaroma del vino, inizi¸ a diffondersi soprattutto a partire dalla 

seconda met¨ del Cinquecento e divenne uno dei simboli dellôarte vetraria veneziana 

(Ambrosio 2011, p. 23).  

Anche il nostro esemplare era molto probabilmente dotato di coperchio. A questo pro-

posito pu¸ tornare utile il confronto con un altro calice con coperchio, conservato sem-

pre presso il Museo del Vetro di Murano, che fornisce unôidea dellôaspetto originale di 

questo elemento. Si tratta di un manufatto, datato probabilmente al 1510-1530, com-

posto da una coppa a forma conica con coperchio con innesto sagomato, terminante a 

sfera, con presa piena. Questo calice presenta anche un piede a tromba con orlo ribat-

tuto allôingi½, collegato alla coppa mediante un nodo vuoto a sfera schiacciata. La sua 

importanza ¯ dovuta al fatto che sono pochi i calici conici con coperchio giunti fino a 

noi, inoltre, esemplari di questo tipo che, come in questo caso, possono avere anche 

un nodo soffiato interposto tra il piede e la coppa, sono caratteristici della produzione 

muranese della prima met¨ del XVI secolo (Mariacher 1971, n. 42; la scheda di A. 

Bova, in L'avventura del vetro 2010, pp. 320, 503, n. II.19; Barovier Mentasti, Borelli, 

Tonini 2019, p. 187, fig. 38) [Fig. 5-A]. 

Verso la met¨ del Cinquecento venne ideata la forma del calice slanciato a larga 

coppa con stelo a balaustro rovesciato. Questôultimo elemento, desunto probabilmente 

anche dai parapetti con cui lôarchitetto Jacopo Sansovino (1486-1570) adornava i bal-

coni dei palazzi veneziani, veniva soffiato a parte rispetto al piede e alla coppa e col-

legato a questôultima spesso mediante siele di giunzione.  

Nel corso del XVI secolo, i maestri vetrai mirano sempre di pi½ ad esaltare la purezza 

del cristallo e la forma del bicchiere, costituita da linee semplici ed essenziali, e non 

pi½ la decorazione esterna dei soffiati, specialmente quella a smalto particolarmente 

diffusa negli ultimi decenni del XV secolo e nei primi del successivo. Ĉ proprio per 

questo motivo che la maggior parte dei calici, come anche nel caso di quello del Museo 

di Murano, non presenta alcuna decorazione accessoria, tranne qualche eccezione ca-

ratterizzata da piccoli ornamenti applicati lungo i bordi del bicchiere, solitamente di 

color azzurro oltremarino (Dorigato 1983, p. 6; Barovier Mentasti 1995, pp. 70-72; 

Ambrosio 2011, p. 23). 

La grande diffusione che ebbe il calice con stelo a balaustro è testimoniata dalla 

Bichierografia di Giovanni Maggi (1566-1618), unôopera in quattro volumi pubblicata 

nel 1604. Nel primo e nel secondo libro sono riprodotti vetri della collezione Francesco 

Maria Bourbon Del Monte (1549-1626), cui lôopera ¯ dedicata, mentre il terzo e il 

quarto presentano modelli scaturiti dalla fantasia di Maggi. 

https://polovea.sebina.it/SebinaOpac/resource/VEA00233895
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Tra i molti disegni del primo volume della Bichierografia sono presenti diverse tipo-

logie di bicchieri caratterizzati dal cosiddetto ógambo a balaustroô (Maggi 1604, vol. 

I, pp. 100, 102) [Figg. 5-B-5-C]. 

Alcuni utili confronti per il calice del Museo del Vetro in esame sono due esem-

plari molto simili, uno conservato al Museo Davia Bargellini di Bologna e un altro 

proveniente da una collezione privata di Lugano. 

Il calice bolognese, databile alla fine del XVI secolo e costituito da una coppa campa-

niforme con stelo a balaustro e piede a disco, ¯ il modello che pi½ si avvicina a quello 

muranese, tranne per il fatto che ¯ leggermente pi½ slanciato in altezza e per un sottile 

filo in vetro azzurro applicato sul bordo del piede (La scheda di G. Meconcelli Nota-

rianni, in Museo Civico dôArte Industriale 1987, p. 200, n. 145; DôApuzzo 2021, p. 

28) [Fig. 5-D]. 

Quello di Lugano, della seconda met¨ del XVI secolo, invece, richiama il calice con-

servato al Museo di Murano per lo stelo a balaustro con siele di giunzione e per il piede 

a disco, ma, al tempo stesso, si distingue per la coppa di forma pi½ larga e profonda 

(Barovier Mentasti 1995, p. 69; Barovier Mentasti 2006, p. 120, fig. 59) [Fig. 5-E].  

Un interessante confronto per la coppa campaniforme del calice in esame ¯ 

quello con un altro esemplare raffigurato da Jacopo Da Ponte, detto Jacopo Bassano 

(1510-1592), nel dipinto della Cena in Emmaus del 1537, caratterizzato da una coppa 

della medesima forma collegata, mediante un nodo vitreo, al piede a disco [Fig. 5-F]. 

Per quanto riguarda la forma del calice con stelo a balaustro, questa ¯ ampia-

mente documentata anche nei dipinti di fine Cinquecento, dove appare tra le stoviglie 

da tavola, e viene riproposta almeno fino alla met¨ del secolo successivo. Un calice 

quasi identico al nostro con coppa a campana, gambo a balaustro e piede a disco ¯ 

rappresentato infatti nel dipinto dellôUltima Cena, realizzato nel 1594 da Jacopo Ro-

busti detto Tintoretto (1519-1594) e dal figlio Domenico Robusti (1560-1635) per la 

cattedrale di San Martino di Lucca. Questa opera costituisce pertanto una preziosa 

fonte iconografica che permette da un lato di datare il calice muranese alla seconda 

met¨ del XVI secolo e dallôaltro dôipotizzare la sua possibile originale destinazione 

dôimpiego non solo come calice da vino per le tavole domestiche, ma anche dôuso 

eucaristico [Fig. 5-G].  

Diversi calici con gambo a balaustro e coppe dalle svariate forme contenenti del vino 

si possono ammirare anche nella pala dôaltare le Nozze di Cana, realizzata nel 1600 

dal pittore fiorentino Alessandro Allori (1535-1607) per la chiesa di SantôAgata di Fi-

renze [Fig. 5-H]. Questo tipo di calice ha un ruolo centrale anche nel quadro Lot e le 

figlie, dipinto da Alessandro Tiarini (1577-1668) verso la met¨ XVII secolo, dove sono 

rappresentate le due figlie del patriarca che fanno ubriacare il padre servendogli del 

vino contenuto in un calice molto simile, se non quasi identico al nostro esemplare (La 

scheda di D. Benati, in Museo Civico dôArte Industriale 1987, p. 106, n. 30; DôApuzzo 

2021, pp. 28-29) [Fig. 5-I]. 
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Fig. 5-A Manifattura veneziana, Calice con coperchio, vetro, h 23 cm, Å 11 cm, 1510-1530. 

Murano, Museo del Vetro, inv. Cl. VI n. 02895. 

 

 

 

 

Fig. 5-B Calice con stelo a balaustro, da G. Maggi, Bicchierografia, 1604, vol. I, p. 100. 
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Fig. 5-C Calice con stelo a balaustro, da G. Maggi, Bicchierografia, 1604, vol. I, p. 102. 

 

 

Fig. 5-D Manifattura veneziana, Calice con stelo a balaustro, vetro trasparente, incolore, h 

18,8 cm, Å 10,8 cm, fine XVI secolo. Bologna, Museo Civico Davia Bargellini, inv. n. 

1500/1949-1600/1985. Immagine ñsu concessione del Museo Davia Bargellini di Bolognaò. 



ΝΝΦ 
 

 

Fig. 5-E Manifattura veneziana, Calice con stelo a balaustro, vetro cristallo, seconda met¨ del XVI 

secolo. Lugano, collezione privata. (Immagine presa da R. Barovier Mentasti, Trasparenze e riflessi: il 

vetro italiano nella pittura, 2006, p. 120, fig. 59 e da R. Barovier Mentasti, Trasparenze, in La Tavola, 

ovvero il teatro delle gustose faccende, 1995, p. 69). 

 

 

 

Fig. 5-F Jacopo Da Ponte, detto Jacopo Bassano (1510-1592), Cena in Emmaus, dipinto con calice 

con coppa campaniforme e nodo, olio su tela, 1537, particolare. Cittadella, Museo del Duomo. 
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Fig. 5-G Jacopo Robusti detto Tintoretto (1519-1594) e Domenico Robusti (1560-1635), Ultima 

Cena, dipinto con calice con gambo a balaustro, olio su tela, 350 x 235 cm, 1594, particolare. Lucca, 

cattedrale di San Martino. 
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Fig. 5-H Alessandro Allori (1535-1607), Nozze di Cana, pala dôaltare, pittura a olio, 1600. Firenze, 

chiesa di SantôAgata.  
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Fig. 5-I Alessandro Tiarini (1577-1668), Loth e le figlie, dipinto, olio su tela, 92 x 141 cm, 

met¨ XVII secolo circa. Bologna, Museo Davia Bargellini, inv. n. 84. Immagine ñsu conces-

sione del Museo Davia Bargellini di Bolognaò. 
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Scheda n. 6 [Cl. VI n. 02908] 
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Titolo/definizione: Calice con coppa ovoidale e stelo cavo a due rigonfiamenti 

 

Numero di inventario: Cl. VI n. 02908 

 

Localizzazione: Museo del Vetro, Murano, Venezia  

 

-- 

 

Artista/bottega/ambito culturale: Manifattura veneziana  

 

Cronologia: Fine XVI-inizio XVII secolo 

 

Provenienza: Donazione Vito Manca (2004) 

 

Misure: h 9,8 cm, largh. piede 10 cm, largh. coppa 6,3 cm,  ɲ7 cm 

 

Bibliografia specifica: Mariacher 1971, p. 36, n. 55.  

 

-- 

 

Stato di conservazione: Buono, il calice ¯ integro. 

 

Restauri: Non documentati. 

 

-- 

 

Descrizione: Questo calice, realizzato in vetro trasparente di intonazione fum® molto 

chiara, ¯ composto da una coppa di forma ellittica con orlo liscio sagomato e da un 

piede a disco con bordo rivoltato e leggermente sollevato verso il centro quasi con 

movimento a breve cono, che si unisce al corpo del bicchiere mediante uno stelo co-

stituito da due rigonfiamenti sovrapposti, ossia due piccole sfere vuote (Mariacher 

1971, p. 36). 

 

Analisi storico artistica: Il calice di manifattura veneziana fa parte della collezione 

di vetri donata nel 2004 al Museo del Vetro di Murano dal collezionista perugino Vito 

Manca.  

La forma cos³ particolare della sua coppa ricorda quella di una nave e potrebbe 

pertanto essere ricondotta a quella dei mesciacqua (acquamanili) óa navicellaô, prodotti 

dai maestri veneziani a partire dal Cinquecento. In particolar modo, la tradizione attri-

buisce il merito di queste creazioni ad Armenia Vivarini (1490-1569), figlia del pittore 

Alvise Vivarini (1442/1443-1503/1505), che il 22 marzo del 1521 ottenne un privilegio 

speciale per produrre recipienti in foggia di navicella. Inoltre, secondo quanto riferisce 
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Marin Sanudo il Giovane (1466-1536) nei suoi Diarii, simili oggetti apparvero anche 

alla Fiera veneziana dellôAscensione del 1525 (Dorigato 1986, p. 25). 

Questo tipo di coppa così originale, che rimase in uso anche nel corso del XVII 

secolo, è rappresentata in diversi disegni raccolti nel primo e nel secondo libro della 

Bichierografia di Giovanni Maggi (1566-1618), unôopera in quattro volumi pubblicata 

nel 1604 (Maggi 1604, vol. I, p. 200, vol. II, pp. 225, 242) [Figg. 6-A-6-B-6-C]. Nel 

primo e nel secondo volume sono riprodotti vetri della collezione Francesco Maria 

Bourbon Del Monte (1549-1626), cui lôopera ¯ dedicata, mentre il terzo e il quarto 

presentano modelli scaturiti dalla fantasia di Maggi. 

Per questo calice ̄ stata ipotizzata una cronologia compresa tra la fine del XVI 

e lôinizio del XVII secolo, sia per il gusto estetico ormai portato verso soluzioni nuove, 

come ad esempio la forma della coppa e dello stelo, sia per il confronto con alcune 

fonti iconografiche (Mariacher 1971, p. 36). Questa possibile datazione potrebbe tro-

vare conferma anche grazie al confronto con altri calici di manifattura veneziana simili 

al nostro, provenienti da altre collezioni museali italiane e straniere.  

Due calici analoghi a quello muranese per la forma della coppa e caratterizzati en-

trambi da linee semplici ed eleganti con pochi dettagli decorativi sono conservati 

presso il Museo Civico dôArte di Modena e il British Museum di Londra. Quello mo-

denese, datato tra la fine del XVI e lôinizio del XVII secolo, ¯ leggermente pi½ alto 

rispetto al nostro esemplare ma presenta anchôesso una coppa ovoidale modellata óa 

navicellaô, abbellita da un sottile filo vitreo azzurro applicato a caldo sul bordo. Lo 

stelo di questo bicchiere, invece, si differenzia da quello del Museo di Murano in 

quanto non consiste in due rigonfiamenti sovrapposti, ma in un corto stelo a balaustro 

ornato da costolature ottenute a stampo, poggiante su un piede a disco piatto (Canova 

1993, p. 52, n. 6) [Fig. 6-D]. 

Il bicchiere del British Museum, che ricorda il nostro calice sempre per la forma della 

coppa a nave, ̄  stato datato alla prima met¨ del XVII secolo e inizia a propendere 

verso soluzioni stilistiche innovative di gusto pienamente barocco come, ad esempio, 

la coppa colorata di viola nella parte inferiore (Tait 1979, n. 181) [Fig. 6-E]. 

Il Victoria and Albert Museum di Londra e la collezione di vetri della Diageo a 

Santa Vittoria dôAlba in Piemonte custodiscono altri due esemplari di calici simili tra 

loro, di analoga manifattura, datazione e misura, che trovano un significativo confronto 

con quello muranese. Entrambi i calici di 10 cm di altezza sono stati realizzati in fili-

grana a retortoli, una raffinata tecnica decorativa inventata a Murano nel 1527 dai fra-

telli vetrai Filippo e Bernardi Catani, detta anche ózanfiricoô dal XIX secolo, che per-

mette di ottenere nel cristallo un motivo a fasce parallele di fili variamente intrecciati 

a spirale, di vetro colorato o pi½ comunemente, come in questi due casi, di lattimo, un 

tipo di vetro bianco opaco simile alla porcellana cinese che inizi¸ ad essere prodotto a 

Venezia a partire dalla met¨ del XV secolo (Barovier Mentasti 1982, p. 91; Newman 

1993, pp. 231-232, p. 334; Barovier Mentasti 2019, p. 335). Tutti e due i bicchieri, 

inoltre, riprendono la coppa a navicella del nostro esemplare, di forma per¸ pi½ allun-

gata e leggermente schiacciata sui due lati, che viene innestata, mediante un nodo 
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soffiato, al piede con il bordo ripiegato verso il basso (queste informazioni provengono 

dalla scheda di catalogo di questo calice realizzata dal Victoria and Albert Museum di 

Londra; Barovier Mentasti 2005, p. 36) [Figg. 6- F-6-G]. 

Un altro interessante confronto ¯ quello con un altro calice decorato sempre con 

la tecnica della filigrana a retortoli, conservato a Napoli, presso il Museo Nazionale 

della Ceramica Duca di Martina. Questo esemplare, molto pi½ sviluppato in altezza 

rispetto a quello muranese, ¯ costituito da una larga coppa modellata óa navicellaô, 

ornata orizzontalmente con due fasce ciascuna formata da una canna in vetro lattimo 

tra due canne in filigrana a retortoli e, nella parte inferiore del corpo, con canne a 

rilievo di lattimo e in filigrana a retortoli. Queste canne sono state pizzicate dal maestro 

vetraio per ottenere una decorazione a losanghe. Lo stelo a rigonfiamenti e il piede 

sono invece decorati con fili di lattimo rettilinei (La scheda di V. Lanzilli, in Un Museo 

2011, p. 36, n. 26) [Fig. 6-H]. 

Il calice muranese pu¸ essere messo in relazione, sempre per lôaspetto della 

coppa, anche con un altro manufatto della fine del XVI secolo, appartenente alle col-

lezioni del museo Kunstsammlungen der Veste Coburg di Coburgo. Si tratta di un ca-

lice di 11,2 cm di altezza, caratterizzato da una coppa di forma ovale, allungata e ri-

piegata sui due lati, collegata al piede troncoconico con bordo ripiegato attraverso un 

nodo in vetro soffiato, interposto tra due dischi di cristallo (Fragile 2013, n. 30) [Fig. 

6-I]. Sia la coppa, che il nodo vitreo e il piede sono lavorati in filigrana a reticello o 

redeselo, una particolare lavorazione della superficie vitrea dei soffiati, caratterizzata 

dalla disposizione a doppio intreccio delle canne usate per la decorazione (Newman 

1993, pp. 332-333). 

Presso il Museo del Vetro di Murano, si trova un altro oggetto che, per la sua 

forma, ricorda molto il nostro calice (Mariacher 1971, p. 36). Si tratta di una ciotola di 

vetro trasparente incolore con corpo a forma di ócestoô, percorso da dodici costolature 

a sviluppo radiale ottenute tramite soffiatura a stampo e profilato allôorlo da un bordino 

color acquamarina (La scheda di A. Dorigato, in Mille anni 1982, p. 163, n. 248) [Fig. 

6-J].  

Lo stesso modello caratterizza una ciotola di cristallo di forma ovale irregolare, pro-

veniente dalla collezione di vetri della Diageo a Santa Vittoria dôAlba in Piemonte, 

decorata da larghe costolature ottenute a stampo e da un filo di vetro color acquamarina 

applicato lungo il bordo (Barovier Mentasti 2005, p. 48) [Fig. 6-K]. 

Un altro manufatto affine al calice di Murano, non pi½ per la coppa, ma per so-

luzione formale dello stelo a due rigonfiamenti, si trova al Metropolitan Museum of 

Art di New York. Si tratta di un calice con coppa rotonda e profonda, decorata con 

bolle e con piede a disco con bordo rivoltato, utilizzato probabilmente come recipiente 

da vino (queste informazioni provengono dalla scheda di catalogo di questo bicchiere 

realizzata dal Metropolitan Museum di New York) [Fig. 6-L].  

Merita parimenti attenzione un frammento vitreo databile tra la fine del XVI e lôinizio 

del XVII secolo, conservato nel Museo del Vetro di Murano e facente parte dei rinve-

nimenti lagunari ottocenteschi. Questo reperto ¯ costituito da uno stelo cavo, 
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caratterizzato da un motivo centrale cilindrico compreso tra due rigonfiamenti a nodo, 

e parte della coppa di forma conica [Fig. 6-M].  

Bicchieri con fusti composti da due piccole sfere vuote sovrapposte sono docu-

mentati anche in alcuni dipinti della fine del Cinquecento, che costituiscono, dunque, 

delle importanti fonti documentarie per la corretta datazione del nostro calice. Due 

esempi di opere sono: lôUltima Cena di Cesare da Conegliano (attivo nella seconda 

met¨ del XVI secolo), dipinta nel 1583 per la chiesa dei Santi Apostoli a Venezia [Fig. 

6-N] e il quadro di Annibale Carracci (1560-1609), i Mangiafagioli, realizzato tra il 

1584 e il 1585, dove sono raffigurati calici molto simili tra loro, caratterizzati da coppe 

profonde quasi a forma di campana impostate su steli a due rigonfiamenti, a loro volta 

saldati su piedi a tromba rovesciata [Fig. 6-O]. 

Secondo Giovanni Mariacher, il calice di Murano, nonostante la strana forma óa 

navicellaô del óbevanteô, era probabilmente utilizzato proprio come bicchiere per bere 

(Mariacher 1971, p. 36). Questo viene confermato dal dipinto dellôUltima Cena, rea-

lizzato verso la met¨ del XVI secolo dalla bottega di Jacopo Robusti detto Tintoretto 

(1519-1594) e oggi esposto al Museo de la Real Academia de Bellas Artes de San 

Fernardo di Madrid. Nel quadro ¯ resa evidente la funzione originale di questo tipo di 

manufatto. Infatti, un calice quasi identico al nostro, collocato sopra una lunga tavola 

rettangolare, contiene del vino, che si trova anche allôinterno di una óinghisteraô, ossia 

una bottiglia dalla forma panciuta e dal collo lungo e sottile posta vicino al bicchiere 

[Fig. 6-P]. 
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Fig. 6-A Calice con coppa a navicella e stelo a balaustro, da G. Maggi, Bicchierografia, 1604, vol. I, 

p. 200. 

 

 

 

 

 
Fig. 6-B Calice con coppa a navicella allungata e stelo slanciato a balaustro, da G. Maggi, Bicchiero-

grafia, 1604, vol. II, p. 225. 
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Fig. 6-C Coppa bassa a navicella con piede a disco, da G. Maggi, Bicchierografia, 1604, vol. II, p. 

242. 

 

 

 

 
 

Fig. 6-D Manifattura veneziana, Calice con coppa a navicella con filo vitreo azzurro, vetro traspa-

rente incolore e applicazioni di vetro azzurro, h 10,5 cm, largh. 11 cm, fine XVI-prima metà XVII se-

colo. Modena, Museo Civico dôArte, inv. n. 24. 
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Fig. 6-E Manifattura veneziana, Calice con coppa a navicella e gambo a balaustro, vetro trasparente e 

colorato di viola nella coppa, h 11,90 cm, prima met¨ XVII secolo. Londra, British Museum, inv. n. 

S.748. 

 

 

 

 

Fig. 6-F Manifattura veneziana, Calice con coppa a navicella e nodo soffiato, vetro in filigrana a re-

tortoli, h 10 cm, largh. 14 cm, 1550-1650. Londra, Victoria and Albert Museum, inv. n. 5224-1901. 
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Fig. 6-G Manifattura veneziana, Calice con coppa a navicella e nodo soffiato, vetro in filigrana a re-

tortoli, 10 cm di altezza, fine del XVI secolo. Santa Vittoria dôAlba, collezione Diageo. 

 

 

 

 
 

Fig. 6-H Manifattura veneziana, Calice con coppa a navicella allungata, vetro in filigrana a retortoli, 

h 15 cm, Å 7 cm, ultimo quarto XVI secolo. Napoli, Museo Nazionale della Ceramica Duca di Mar-

tina, inv. n. 679. 
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Fig. 6-I Manifattura veneziana, Calice con coppa a navicella e nodo soffiato, vetro in fili-

grana a reticello, h 11,2 cm, l. 18 cm,  ɲpiede 8,4 cm, fine XVI secolo. Coburgo, 

Kunstsammlungen der Veste Coburg, inv. n. HA 523. 

 

 

 

 

 

 

 

 

 

Fig. 6-J Manifattura veneziana o Fa­on de Venise, Ciotola, vetro trasparente soffiato a stampo, h 4,7 

cm, largh. 8,5 cm, l. 10,3 cm, XVII secolo. Murano, Museo del vetro, inv. Cl. VI n. 01178. 
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Fig. 6-K Manifattura veneziana o Fa­on de Venise, Ciotola a nervature di forma ovale irregolare a 

larghe costolature ottenute a stampo con bordo profilato da un filo di vetro acquamarina, cristallo, 4,8 

cm di altezza, XVII secolo. Santa Vittoria dôAlba, collezione Diageo. 
 

 

 

Fig. 6-L Manifattura veneziana, Bicchiere da vino con stelo a due rigonfiamenti, vetro trasparente in-

colore, 9,2 x 9,8 cm, XVII secolo. New York, Metropolitan Museum of Art, inv. n. 83.7.40. 
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Fig. 6-M Manifattura veneziana, Frammento vitreo di uno stelo cavo a due rigonfiamenti e parte della 

coppa conica, fine XVI-inizio XVII secolo. Murano, Museo del Vetro. 
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Fig. 6-N Cesare da Conegliano (attivo nella seconda met¨ del XVI secolo), Ultima Cena, dipinto, olio 

su tela, 1583. Venezia, chiesa dei Santi Apostoli. 

 

 

 

Fig. 6-O Annibale Carracci (1560-1609), Mangiafagioli, dipinto con dettaglio bicchiere con stelo a 

due rigonfiamenti, 1584-1585. Roma, Galleria Colonna. 
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Fig. 6-P Bottega di Jacopo Robusti detto Tintoretto (1519-1594), Ultima Cena, dipinto, olio su tela, 

148 x 297 cm, 1550 circa. Madrid, Museo de la Real Academia de Bellas Artes de San Fernardo, inv. 

n. 0433. 
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ELENCO DELLE IMMAGINI 

 

 

 

Fig. 1 Tavola da refettorio emiliana, da P. Pinto, Il mobile italiano dal XV al XIX secolo, Novara 1962, 

p. 220. 

 

 

Fig. 2 Diversi tipi di supporti a forma di cavalletto, trespiede e di panca, grafico n. tredici, da P. 

Thornton, Interni del Rinascimento italiano 1400-1600, Milano 1992, p. 361. 
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Fig. 3 Giovan Pietro da Cemmo (XV-XVI secolo), Nozze di Cana, dipinto, affresco, fine del 

XV secolo, particolare. Borno (Brescia), chiesa dellôAnnunciazione. 

 

Fig. 4 Antonio Vivarini (1415 c.-1476/1484), Ultima Cena, dipinto, tempera su tavola, 33 cm di al-

tezza, secondo quarto del XV secolo, particolare. Venezia, Galleria Giorgio Franchetti alla Caô dôOro. 



ΝΟΦ 
 

 

Fig. 5 Tavola da refettorio toscana, da P. Pinto, Il mobile italiano dal XV al XIX secolo, Novara 1962, 

p. 220. 

 

 

 

 

Fig. 6 Manifattura italiana, Tavola pieghevole, noce e intarsi in bosso, palissandro e osso, supporto 

con catene in ferro, 154,3 x 92 cm, 1500-1550. Londra, Victoria and Albert Museum, inv. n. 236-1869.  
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Fig. 7 Tavola pieghevole, incisione numero ventisei, da B. Scappi, Opera, Venezia 1570, p. 460. 

 

 

 

 

 

 

Fig. 8 Tavola monumentale a struttura fissa con due sostegni intagliati e uniti da traversa, da S. Bro-

ggi, G. Morandi, G. Poletti, Tavoli, tavolini, consoles dal Rinascimento al Déco, Novara 1996, p. 84.  
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Fig. 9 Tavola monumentale bolognese a struttura fissa con quattro gambe tornite e fascia sotto il 

piano, da S. Broggi, G. Morandi, G. Poletti, Tavoli, tavolini, consoles dal Rinascimento al Déco, No-

vara 1996, p. 85. 

 

 

 

 

 

Fig. 10 Giovanni di Ser Giovanni Guidi detto lo Scheggia (1406-1486), Il Trionfo della Fama, 

desco da parto, tempera, argento e oro su tavola, la parte dipinta misura 62,5 cm, 1449.                             

New York, Metropolitan Museum of Art, inv. n. 1995.7. 
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Fig. 11 Paolo Uccello (1397-1475), Nascita della Vergine, dipinto, affresco, 302 x 361 cm, met¨ del 

XV secolo. Duomo di Prato, cappella dellôAssunta. 
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Fig. 12 Nicola da Urbino (attivo dal 1520 al 1537/1538), Tazza da puerpera, terracotta smaltata a sta-

gno, 9,8 x 17,9 cm, 1533-1538. Londra, Victoria and Albert Museum, inv. n. 2258&A-1910.  
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Fig. 13 Manifattura del Cairo, Tappeto da tavolo a forma di croce con disegno a medaglioni con mo-

tivi floreali gialli su fondo rosso, lana annodata a mano, 89 x 125 x 114 cm, 1550-1600.                                                         

Londra, Victoria and Albert Museum, inv. n. 151-1883. 

 

 

 

 

Fig. 14 Cesare da Conegliano (attivo nella seconda metà del XVI secolo), Ultima Cena, dipinto, olio 

su tela, 1583. Venezia, chiesa dei Santi Apostoli. 
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Fig. 15 Michael Damaskenos (1530-1593), Nozze di Cana, dipinto, olio su tela, 85 x 118 cm, 

1561-1570. Venezia, Museo Correr, inv. Cl. I n. 0255. 
 

 

 

 
 

Fig. 16 Tavola imbandita decorata da festoni con fiori ed erbe profumate, xilografia, da V. Cervio, Il 

Trinciante, Roma 1593, p. 52. 
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Fig. 17 Manifattura italiana, Tovaglia perugina, lino, 40 x 50 cm, XV secolo.                                             

Prato, Museo del Tessuto, inv. n. 81.01.45. 

 

 

 

 

 

 
 

 

 

 

 

 

 

 

 

 

 

 

 

 

 

 

 

 
 

 

Fig. 18 Manifattura dellôItalia centrale, Tovaglia perugina, tela lanciata, 210 x 49 cm, fine XV secolo-

inizio XVI secolo. Modena, Museo Civico dôArte.  



ΝΠΣ 
 

 

 

 

 

 

 

 

 

 

 

 

 

 

 

 

 
 

 

 

 

 

 

 

 

 

 

Fig. 19 Domenico Ghirlandaio (1449-1494), Ultima Cena, dipinto, affresco, 1480, particolare.                                            

Firenze, monastero di Ognissanti, refettorio. 

 

 

Fig. 20 Bonifacio deô Pitati (1487-1553), Ges½ in casa di Simone il fariseo, dipinto, pittura a olio, 195 

x 260 cm, 1520 circa. Bruxelles, Musei Reali delle Belle Arti del Belgio.  



ΝΠΤ 
 

 

Fig. 21 Giovanni Francesco Barbieri, detto il Guercino (1591-1666), La cena in Emmaus, dipinto, olio 

su tela, 163 x 256 cm, 1620-1630. Cento, Pinacoteca Civica. 

 

 

 

 

 

Fig. 22 Manifattura italiana, Tovaglia, lino e seta con ricami a punto erba e a punto sfilato, 72 x 140 

cm, XVI secolo. Prato, Museo del Tessuto, inv. n. 97.01.301. 

 



ΝΠΥ 
 

 

Fig. 23 Manifattura italiana, Tovaglia, lino e merletti, 87 x 204 cm, 1550-1600.                                    

Prato, Museo del Tessuto, inv. n. 76.01.12. 

 

 

 

 

Fig. 24 Manifattura italiana, Tovagliolo, lino e fasce di lino e seta intrecciati, 133,5 x 72,5 cm, XVI 

secolo. Londra, Victoria and Albert Museum, inv. n. 234-1880. 

 



ΝΠΦ 
 

 

 

 

 

 

 

 

 

 

 

 

 

 

Fig. 25 Tovaglioli piegati a forma di ventagli, navi e pesci, tav. quattro, da M. Giegher, Trattato delle 

piegature, Padova 1639. 

 

 

 

 
 

Fig. 26 Animali piegati con óspina pesceô, tav. cinque, da M. Giegher, Trattato delle piegature, Padova 

1639. 

 

 



ΝΡΜ 
 

 

 

 

 

 

 

 

 

 

 

 

 

 

 

 

 

 

 

 

 

 

 

 

 

 

 

Fig. 27 Giulio Romano (1499-1546), Credenza di argenteria, dipinto, affresco, 1527-1530, partico-

lare. Mantova, Palazzo Te, Camera di Amore e Psiche. 

 

Fig. 28 Girolamo Romanino (1484/1487-1560), Cena in casa di Simone fariseo, dipinto, pittura a olio, 

203 x 237 cm, 1544 circa. Brescia, chiesa di San Giovanni Evangelista. Si noti il servitore che porta 

un piatto da portata coperto da un altro piatto. 



ΝΡΝ 
 

 
 

Fig. 29 Manifattura indiana, Pietra bezoar con custodia e supporto, contenitore dôargento tra-

forato, cesellato, dorato al mercurio e decorato con motivo a volute, 5,2 x 4,4 cm, XVII secolo.                                                

New York, Metropolitan Museum of Art, inv. n. 1980.228.1, .2a, b, .3. 

 

 

Fig. 30 Rappresentazione di un pranzo, miniatura, da Ububchasym de Baldach, Theatrum Sanitatis, 

Roma Biblioteca Casanatense fine XIV secolo-inizio XV secolo. 



ΝΡΞ 
 

 

Fig. 31 Manifattura veneziana, Piatto da parata con stemma araldico, rame, diametro 33 cm circa, 

seconda met¨ XVI secolo. Padova, Musei Eremitani, inv. n. 662. Immagine ñsu concessione del co-

mune di Padova ï tutti i diritti di legge riservatiò. 

 

 

 

 

Fig. 32 Manifattura faentina, Piatto con decoro a zaffera a rilievo, maiolica, 6,5 x 24,8 cm, 

1400-1410. Faenza, Museo Internazionale delle Ceramiche, inv. n. 4137. 



ΝΡΟ 
 

 

Fig. 33 Manifattura faentina, Piatto con decoro a occhio di penna di pavone, maiolica, 3,1 x 

23,1 cm, 1475-1499. Faenza, Museo Internazionale delle Ceramiche, inv. n. 247. 

 

 

 

 

Fig. 34 Manifattura faentina, Piatto con decoro a palmetta e rosetta persiana, maiolica, 4 x 28 

cm, 1490-1510. Faenza, Museo Internazionale delle Ceramiche, inv. n. 14280.  



ΝΡΠ 
 

 

Fig. 35 Manifattura faentina, Piatto con ritratto di óbella donnaô, maiolica dipinta in blu, aran-

cio, giallo e verde, 3,5 x 23,7 cm, 1490-1510. Faenza, Museo Internazionale delle Ceramiche, inv. n. 

245. 

 

 

 

 

 

 

 

 

 

 

 

 

 

 

 

 

 

 

 

 

 

 

 

 
 

Fig. 36 Manifattura faentina, Piatto, maiolica bianca, 6 x 21.3 cm, 1560-1620.                                         

Faenza, Museo Internazionale delle Ceramiche, inv. n. 28219. 



ΝΡΡ 
 

 

Fig. 37 Manifattura faentina, Piatto con Lot e le figlie lasciano Sodoma, maiolica in stile compendia-

rio, 4,4 x 44,8 cm, 1590-1610. Faenza, Museo Internazionale delle Ceramiche, inv. n. 16175. 
 

 

 

Fig. 38 Manifattura veneziana, Piatto con decoro óad architettureô, maiolica in monocromia azzurra, 

1520-1530. Berlino, Kunstgewerbemuseum, inv. n. 235. 



ΝΡΣ 
 

 

Fig. 39 Manifattura veneziana, Piatto con decoro óa paesaggi montaniô, maiolica policroma, 1535. 

Stoccarda, Wurttembergisches Landesmuseum, inv. n. 88. 

 

 

 

Fig. 40 Bottega di Maestro Lodovico da Venezia, Piatto con decoro óalla porcellanaô, maiolica, prima 

del 1515. Francoforte, Museum fur Kunsthandwerk. 



ΝΡΤ 
 

 

Fig. 41 Manifattura veneziana, Piatto con decoro óa fiori e fruttiô, maiolica policroma su fondo berret-

tino, 26,4 cm di diametro, 1550. Faenza, Museo Internazionale delle Ceramiche, inv. n. 7341. 

 

 

 

 

Fig. 42 Maestro Domenico da Venezia, Piatto con mito di Dafne, maiolica policroma óistoriataô, 21,5 

cm di diametro, 1560. Londra, Victoria and Albert Museum, inv. n. 973. 



ΝΡΥ 
 

 

Fig. 43 Maestro Domenico da Venezia, Piatto con mito di Teseo e Piritoo, maiolica policroma óisto-

riataô, 29,8 cm di diametro, 1560-1570. Londra, Victoria and Albert Museum, inv. n. 972. 

 

 

Fig. 44 Joseph Heintz il Giovane (1600-1678), Interno di cucina, dipinto, olio su tela, 1640-

1660. Bologna, Museo Davia Bargellini. Immagine ñsu concessione del Museo Davia Bar-

gellini di Bolognaò. 



ΝΡΦ 
 

 

Fig. 45 Manifattura sconosciuta, Coltelli, ferro, argento dorato e ambra, 19 x 16 cm, XVI secolo. Mo-

dena, Galleria Estense, inv. nn. 2531, 2532, 2553. 

 

 

 

 

 

 

 

 

 

 

 

 

 

 

 

 

 

Fig. 46 Coltelli, spiedi e forcine, xilografia n. tredici, da B. Scappi, Opera, Venezia 1570, p. 452. 



ΝΣΜ 
 

 

 

 

 

 

 

Fig. 47 Manifattura milanese, Forchetta, ferro e argento niellato, 23,5 x 9,2 cm, fine XV secolo.                                             

Firenze, Museo Nazionale del Bargello, Sala Carrand, inv. n. 873 C. 

 

 

 

 

Fig. 48 Manifattura milanese, Coltello, ferro, argento niellato e dorato, bronzo sbalzato e dorato, 24 x 

9,2 cm, fine XV secolo. Firenze, Museo Nazionale del Bargello, Sala Carrand, inv. n. 872 C. 

 



ΝΣΝ 
 

                                                                                           

Fig. 49 Un ócoltello per segare unôossoô, un ófero per cavare la mendola dôunôossoô, una óforcina per 

li persichiô e un ófero per trinciar lovaô, xilografia, da V. Cervio, Il Trinciante, Roma 1593, p. 6. 

 

 

 

 

 

 

 

 

 

 

 

 

 

Fig. 50 Manifattura veneziana, Cucchiaio con gambo a sezione ódiamanteô e marchi sulla ciotola, ar-

gento, 17 cm, 1497-1516. Londra, British Museum, inv. n. 1986,1009.3. 



ΝΣΞ 
 

 

 

 

 

 

 

 

 

 

 

 

 

 

 

Fig. 51 William Cawdell (1560-1625), Servizio composto da tredici cucchiai con le figure di Ges½ e 

dei dodici apostoli, argento parzialmente dorato, 5.1 x 18.3 cm, 1592-1593.                                                        

New York, Metropolitan Museum of Art, inv. n. 67.166.1-13. 

 

 

 

 

 

Fig. 52 Manifattura nord-italiana, Cucchiai, conchiglie con manici dôargento, 16 cm di lunghezza, 

XVI secolo. Modena, Galleria Estense, inv. nn. 2529, 2530. 



ΝΣΟ 
 

 

Fig. 53 Manifattura italiana, Cucchiaio, lapislazzuli, agata, corniola, argento dorato con smalti, 14 cm 

di lunghezza, XVI secolo. Modena, Galleria Estense, inv. n. 2528. 

 

 

 

Fig. 54 Manifattura veneziana, Forchetta a due rebbi, coltello, cucchiaio, argento, cristallo di rocca e 

rame dorato, 21 cm, XVI secolo. Venezia, Museo Correr, inv. Cl. XXXIa n. 0264. 



ΝΣΠ 
 

 

Fig. 55 Manifattura veneziana, Forchetta a due rebbi uniti a gambo esagonale con tripla flangia, ar-

gento, 16 cm, XVI secolo. Londra, British Museum, inv. n. 1986,1009.5. 

 

 

 

 

 

Fig. 56 Forchette a tre e a quattro rebbi, da A. Lisini, La forchetta da tavola, Siena 1911, p. 21. 

 



ΝΣΡ 
 

 

 

Fig. 57 Domenico Ghirlandaio (1449-1494), Ultima Cena, dipinto, affresco, 1476, particolare. Passi-

gnano (Firenze), refettorio della Badia di San Michele Arcangelo. 

 

 

 

 

 

 

 

 

 

 

 

 

Fig. 58 Francesco di Cristofano, detto il Franciabigio (1482-1525), Cenacolo, dipinto, affresco, 1514, 

particolare. Firenze, refettorio del convento di San Giovanni Battista della Calza. 

 

 

 

 



ΝΣΣ 
 

 
 

Fig. 59 Manifattura veneziana, Saliera, vetro incolore con sezioni di canne óa rosettaô policrome, h 4,5 

cm, Å max. 7 cm, fine del XV-inizio del XVI secolo. Venezia, collezione privata. (Immagine presa da 

R. Barovier Mentasti, C. Tonini, A Venetian a rosette Saltcellar with Globular Feet, 2022, p. 283, 

figg. 2-3). 

 

 

 

 

 

 

 

 
 

Fig. 60 Manifattura veneziana, Saliera, vetro con sezioni di canne óa rosettaô policrome, h 3,9 cm, Å 7 

cm, fine XV-inizio XVI secolo. Londra, British Museum, inv. n. 1872,0726.13. 


