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Preferisco fare una foto, che essere una foto. Lee 

Miller fotografa surrealista a Bologna 

di Marika Jessica Farina da http://www.artslife.com 
 

 

Lee Miller, Nude Bent Forward, 1930. ©Lee Miller Archives, England 

Quando Condé Nast riconobbe il suo potenziale fascino da copertina patinata e 
decise di lanciarla su Vogue aveva solo 19 anni. In breve tempo il suo volto 

divenne una presenza costante sulle riviste femminili e la giovane donna, originaria 
di Poughkeepsie, posò come modella per fotografi del calibro di Edward 

Steichen e Arnold Genthe, entrando a far parte della cerchia delle più 
apprezzate fotomodelle di quegli anni. Tuttavia, poco tempo dopo, Lee 

Miller decise di passare dall’altra parte dell’obiettivo. “Preferisco fare una foto, 
che essere una foto” affermava l’artista che, durante tutta la sua carriera, non si 

impose mai limiti, dedicandosi alla fotografia di moda, al ritratto, agli esperimenti 

surrealisti, al reportage di guerra. 

Con l’obiettivo di ripercorrere l’intera carriera di questa straordinaria fotografa 

americana, Palazzo Pallavicini ospiterà Surrealist Lee Miller, prima retrospettiva 
italiana a lei dedicata, a cura di ONO arte contemporanea. La mostra, che 

comprende circa 101 fotografie, sarà visitabile dal 14 marzo al 9 giugno 2019 e 

offrirà al visitatore una panoramica completa sulla produzione della Miller. 

Nel 1929 conobbe Man Ray e divenne sua collaboratrice, musa e amante; insieme 

i due artisti sperimentarono e misero a punto la tecnica della solarizzazione ed 
è in questi anni che la fotografa realizzò il suo corpus più consistente di opere, 

quello surrealista. La parentesi parigina permise alla Miller di affinare le tecniche 

e di dare forma al sofisticato stile che caratterizzò la sua intera produzione, nonché 
di entrare in contatto con numerosi artisti: Pablo Picasso, Max Ernst, Jean 

Cocteau, Joan Mirò, Paul Éluard sono solo alcuni dei personaggi che immortalò 
nei suoi scatti e che frequentò in un rapporto di amicizia e di reciproco 

arricchimento artistico. 

http://www.artslife.com/author/marika-jessica-ferrari/
http://www.artslife.com/wp-content/uploads/2019/02/Lee-Miller-Nude-Bent-Forward-1930.-%C2%A9Lee-Miller-Archives-England.jpeg
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Il sodalizio con Man Ray giunse al capolinea nel 1932, anno in cui la fotografa 

decise di tornare a New York e di aprire un nuovo studio, questa volta insieme a 
suo fratello minore Erik. Nei successivi due anni l’artista lavorò incessantemente 

sul ritratto, sulla fotografia surrealista e per Vogue; è proprio in questo periodo 
che per la famosa rivista realizza uno scatto, dal titolo Self-Portrait in 

Headband (1933), in cui è sia modella sia fotografa allo stesso tempo. Nel 1934 
incontrò Aziz Eloui Bey, e decise di trasferirsi in Egitto. Questo primo matrimonio, 

nonostante l’entusiasmo iniziale, ebbe vita breve. Durante un viaggio a Parigi fatto 
nel 1937, infatti, Lee Miller conobbe Roland Penrose, artista surrealista che 

qualche anno dopo sarebbe diventato il suo secondo marito e con il quale avrebbe 
concepito e messo al mondo il loro unico figlio, Anthony Penrose. I due artisti 

fecero numerosi viaggi in Europa e trascorsero molto tempo con Picasso, il quale 

la ritrasse più volte (famoso il Ritratto di Lee Miller à l’Arlésienne, 1937). 

Poco prima dello scoppio della seconda guerra mondiale decise di stabilirsi a 

Londra e fu proprio in quel momento che la sua vita e la sua carriera subirono una 
decisa sterzata: ottenne l’accreditamento come corrispondente di guerra per 

Vogue e, sebbene lei e Margaret Bourke-White non lavorarono mai insieme, furono 

le uniche due donne impegnate sul fronte come fotoreporter per l’esercito degli 
Stati Uniti. Nel 1944 Lee Miller collaborò con David E. Scherman documentando 

battaglie e liberazioni per le riviste Life e Time. Nei suoi scatti si rivive l’entrata 
degli Alleati nei campi di concentramento di Dachau e Buchenwald, e vengono 

documentati gli orrori e le atrocità commesse dai nazisti. A Monaco, insieme a 
Scherman, realizzò una delle sue più celebri fotografie: l’autoritratto nella vasca 

da bagno di Hitler, in cui si immortala intenta a lavarsi, dopo aver abbandonato gli 
scarponi sporchi di fango sul pavimento. «I took some pictures of the place [Hitler’s 

residence] and I also got a good night’s sleep in Hitler’s bed. I even washed the 

dirt of Dachau in his tub», affermò su Vogue la fotografa. 

All’interno della mostra di Palazzo Pallavicini saranno esposte anche queste 

fotografie, che rientrano tra i più iconici scatti della Miller. Nonostante il disturbo 
da stress post-traumatico del quale soffrì dopo la guerra, Lee Miller proseguì la 

sua carriera, fotografando soprattutto artisti e scrittori. Agli inizi degli anni ‘50 
pubblicò il suo ultimo pezzo per Vogue (Working Guests, luglio 1953) e decise di 

abbandonare la fotografia per dedicarsi alla cucina, ma sempre in chiave artistica. 

Lee Miller morì nel 1977 e solo dopo la sua scomparsa suo figlio scoprì l’immenso 
patrimonio lasciato dalla fotografa: circa 60.000 negativi, 20.000 stampe e provini, 

documenti e scritti, tutti inscatolati e ben riposti nell’attico di Farley Farm House, 
sua ultima dimora. La mostra organizzata a Palazzo Pallavicini sarà occasione per 

scoprire la vita di questa straordinaria artista, eccezionale donna del Novecento. 

Per altre immagini: link 

----------- 

Surrealist Lee Miller 

Quando: dal 14 Marzo al 09 Giugno 2019 - Dove: Palazzo Pallavicini, via San Felice 24 (BO) 
Orari: da giovedì a domenica 11-20 (ore 19 ultimo ingresso). Chiuso il lunedì, martedì e 
mercoledì. - Biglietti: intero 14 €/ ridotto 12 € 

Informazioni utili: www.palazzopallavicini.com - www.leemiller.co.uk 
 
 

Guido Guidi e le sue fotografie 
 

di Michele Masneri da https://www.ilfoglio.it 
 

Non solo architetture e paesaggi ma anche i ritratti inediti alla figlia. La 
mostra del fotografo romagnolo da martedì 2 aprile a Milano 

http://www.enciclopediadelledonne.it/biografie/margaret-bourke-white
http://www.artslife.com/2019/03/03/lee-miller-fotografa-surrealista-a-bologn
http://www.palazzopallavicini.com/
http://www.leemiller.co.uk/
https://www.ilfoglio.it/autore/michele-masneri-435/
https://www.ilfoglio.it/
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Guido Guidi, ITT Perlstein Hall, Chicago, 1999, stampa a contatto, cm 20X25. Guido Guidi courtesy Vasaterna 

 

Periferie urbane, campagne, frammenti incompiuti come paesaggi prodotti da 

drammatici sconvolgimenti tellurici; il terremoto di Gibellina nella Sicilia del Belice; 
grandi architetture e collassi edilizi minori; Le Corbusier e Mies van der Rohe: sono 

ormai decenni che Guido Guidi occupa autorevolmente il panorama della fotografia 
italiana. Il grand tour di ricognizione, iniziato già alla metà degli anni Sessanta 

accompagnandosi a una generazione di fotografi italiani, è continuato fino a oggi, 
con un movimento continuamente oscillante tra i paesaggi casalinghi delle 

campagne dietro casa, e quelli dell’Italia e dell’Europa. In questo viaggio, Guidi è 

stato costantemente affiancato dalla conoscenza e dalla complicità con i grandi 
fotografi, soprattutto americani, del suo tempo: da Robert Adams a Lewis Baltz, 

da John Gossage a Stephen Shore. Però certo con una specificità molto local. 
Edilizie spontanee, non finito, Romagna orientale, Strada Romea, Porto Marghera 

e Ravenna. 

Debiti, dichiarati, coi maestri d’università Bruno Zevi, che “veniva da Harvard e 

che ci parlava di Frank Lloyd Wright, dell’architettura organica e del vernacolare”, 
ha detto ad ArtTribune. Con Carlo Scarpa. E poi naturalmente con Ghirri, il vate 

della nostalgia paesaggistica italiana. Rispetto al quale però Guidi (figlio e nipote 
di falegnami romagnoli) ha sempre tenuto un piglio meno melanconico e più 

rustico-composto. Adesso “Guido Guidi. Altre storie” è il titolo di una mostra curata 
da Marco De Michelis e Paola Nicolin, storico dell’architettura a Venezia il primo, 

storica dell’arte la seconda, marito e moglie nella vita. La mostra, che apre martedì 
alla galleria Viasaterna di Milano, è una selezione di una cinquantina di fotografie 

per lo più inedite.  

Con una suddivisione in apparenza stravagante: al primo piano le opere dedicate 
all’architettura e al paesaggio, mentre di sotto ecco foto mai esposte fatte ad Anna, 

figlia dell’artista. “L’idea è nata da Irene Crocco, fondatrice di Viasaterna”, dice 
Paola Nicolin al Foglio, “e ho accettato di lavorare a fianco a mio marito con l’idea 

precisa che ci saremmo occupati di due aspetti diversi, lui del percorso classico, 
delle foto d’architettura, e io dei ritratti alla figlia. Fotografie mai mostrate prima, 

che Guidi ha scattato alla figlia da quando è nata a quando è diventata una giovane 
donna. Mi interessava soprattutto raccontare un’altra storia che non fosse quella 

classica di Guidi”, dice Nicolin. 

I due percorsi, in apparenza autonomi, stanno bene insieme e sono perfettamente 

speculari, mostrano lo stesso attaccamento alla realtà animata e a quella 
inanimata, soggetto dopo soggetto, fino a raggiungere sempre maggiori livelli di 

astrazione dalla figura, pur rimanendo saldamente ancorato alla nitidezza e 
all’esattezza che caratterizzano “l’occhio” guidiano. Anna, l’unica figlia dell’artista, 

è stata fotografata per anni, diventando insieme soggetto e oggetto dell’occhio 

paterno, che l’ha ripresa in sequenza, maniacalmente, forse come ogni genitore: 

https://www.ilfoglio.it/terrazzo/2018/12/01/news/ritornano-i-paesaggi-di-guido-guidi-227061/
https://www.ilfoglio.it/cultura/2019/01/01/news/il-ritorno-alla-realta-di-guido-guidi-231060/
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e così questi ritratti paiono in primo luogo una dichiarazione d’amore alla 

fotografia, oltre che a lei. E, in definitiva, all’attività del guardare (e del fotografare, 
e anche del mostrare, un po’: in particolare queste foto, mai viste prima, 

superando così una riservatezza leggendaria). 

 

Robert Doisneau, 25 anni dalla scomparsa del poeta 

della fotografia 
 

di Silvia Morosi e Paolo Rastelli da http://pochestorie.corriere.it  
 

 

 
Parigi, 9 marzo 1950. Una giovane coppia passeggia per strada e, ignara di quanto 

accade intorno, si scambia un bacio. La scena, immortalata dal fotografo Robert 
Doisneau, è al centro di “Le Baiser De L’Hotel De Ville”, uno degli scatti più 

famosi della storia della fotografia, con una curiosa storia alle spalle. Doisneau 
stava realizzando un servizio fotografico per la rivista “Life” e, mentre girava per 

le strade della Ville Lumière, rimase colpito dal gesto di tenerezza tra due 

giovani attori incontrati per caso in un bar (qui la storia completa). 

Chiese, così, ai due di replicare quel gesto e di posare per lui. Il bacio per strada, 

insomma, non fu naturale e ripreso per caso. La storia tra Françoise Bornet e 

Jacques Carteaud – i protagonisti dell’immagine – durò solo qualche mese. 

“Je n’aurais jamais osé photographier des gens comme ça. Des amoureux qui se 

bécotent dans la rue, ce sont rarement des couples légitimes…“.  “Non avrei mai 
osato fotografare due persone così. Degli amanti che si baciano per strada, e che 

raramente sono coppie legittime…”, dichiarò Doisneau. 

L’identità della coppia rimase, però, un mistero fino al 1992 quando Denise e 
Jean-Louis Lavergne si presentarono alla televisione francese sostenendo di 

essere i soggetti immortalati nell’immagine e,  denunciando l’artista per averli 
fotografati senza permesso. Fu così che Doisneau si vide “costretto” a spiegare la 

genesi dello scatto. Bornet si presentò da Doisneau e dimostrò di essere la ragazza 
immortalata, grazie alla copia autografata della stampa che l’artista le aveva 

inviato anni prima, pochi giorni dopo averla sviluppata. 

“Alla gente piacciono le mie foto perché vedono in esse cosa avrebbero visto se 
avessero smesso di correre su e giù e si fossero presi il tempo di godersi la 

città”, ha dichiarato Doisneau alla Bbc. 

http://pochestorie.corriere.it/2019/04/01/robert-doisneau-25-anni-dalla-scomparsa-del-poeta-della-fotografia/
http://pochestorie.corriere.it/2019/04/01/robert-doisneau-25-anni-dalla-scomparsa-del-poeta-della-fotografia/
http://pochestorie.corriere.it/2019/04/01/robert-doisneau-25-anni-dalla-scomparsa-del-poeta-della-fotografia/
http://pochestorie.corriere.it/author/rastellimorosi/
https://www.amazon.it/Doisneau-Robert-stampata-Baiser-accessori/dp/B00WR6OUYM/ref=sr_1_1?ie=UTF8&qid=1486483360&sr=8-1&keywords=Le+Baiser+De+L%E2%80%99Hotel+De+Ville
https://www.telestar.fr/culture/robert-doisneau-arte-l-histoire-du-baiser-de-l-hotel-de-ville-photos-242377
http://www.bbc.com/culture/story/20170213-the-iconic-photo-that-symbolises-love
http://pochestorie.corriere.it/2019/04/01/robert-doisneau-25-anni-dalla-scomparsa-del-poeta-della-fotografia/untitled-design-1-3-696x348/
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Nato a Gentilly, un sobborgo di Parigi, nel 1912, studiò litografia presso 

l’Ecole Etienne, ma amava sostenere che le lezioni più importanti fossero quelle 
apprese per strada, nelle periferie. Nel 1929 iniziò a occuparsi di fotografia 

lavorando per il pubblicitario André Vigneau per poi passare, agli inizi degli anni 
‘30, a lavorare come fotografo industriale per la Renault. Con lo scoppio della 

Seconda Guerra Mondiale, entrò a far parte della Resistenza. Al termine del 
conflitto, ricominciò a dedicarsi alla sua passione, realizzando anche alcuni 

reportage per Vogue. Porta la data del 1949 il suo primo libro di fotografie “La 
Banlieu de Paris”. Morì il primo aprile del 1994 a Montrouge, alla periferia di Parigi: 

è sepolto a Raizeux, accanto alla moglie. 

«Quello che io cercavo di mostrare era un mondo dove mi sarei sentito bene, dove 
le persone sarebbero state gentili, dove avrei trovato la tenerezza che speravo di 

ricevere. Le mie foto erano come una prova che questo mondo può esistere». 

 

Ando Gilardi, fotografo e critico antigrazioso 

di Maria Luisa Caffarelli da http://www.alessandrianews.it  

La Gam di Torino dedica una mostra all’autore della storia della foto pornografica 

nato ad Arquata Scrivia e vissuto a Ponzone. 

 

 OPINIONI - Il personaggio, per chi ha avuto   

occasione di incontrarlo, era di quelli che non si 
dimenticano. Un vulcano in eruzione, un fiume in 

piena, una carica inesauribile.  Ando Gilardi, 
fotografo, fotoreporter, giornalista, storico e critico 

della fotografia – nonché pittore di ambito 
pseudoinformale e polimaterico, per quanto 

questa categoria possa essere applicata al suo 

vorticoso utilizzo dei materiali, del pennello e dei 
colori – era nato ad Arquata Scrivia nel 1921 ed è 

morto a Ponzone – dove trascorse gli ultimi anni della sua intensa vita – nel 2012. 

Ne scriviamo oggi in occasione di una mostra che la GAM di Torino presenta negli 

spazi della Wunderkammer relativa a una selezione dei suoi scatti eseguiti in Italia 

tra il 1950 e il 1962. Premesso che senza le sue “Storia sociale della fotografia” 
(1976) e “Storia della fotografia pornografica” (2002) le conoscenze di questa 

disciplina e delle vicende che l’hanno caratterizzata sarebbero monche e 
manchevoli, che l’Archivio di cui la Fototeca Gilardi (con sede a Milano) dispone di 

un patrimonio immenso e accessibile di negativi che raccontano la storia dei tempi 
vissuti dall’autore, di grande interesse è la mostra per avvicinare l’autore e le sue 

straordinarie capacità narrative. 

La mostra vuole dare spazio infatti all’approccio 
umano dell’autore verso il soggetto fotografato, 

alla sua visione politica dell’esistenza e al profondo 
rispetto per l’altro. Composta da una selezione di 

55 immagini italiane, in prevalenza istantanee 
prese nei luoghi di occupazione e nelle abitazioni, 

è un documento delle condizioni di lavoro e di vita 
degli operai, dei braccianti agricoli e delle 

rispettive famiglie. L’allestimento delinea un 
itinerario articolato fra alcune inchieste legate a momenti di cronaca e a eventi che 

fecero notizia in quegli anni. 

mailto:redazione@alessandrianews.it
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Temi ricorrenti sono l’infanzia, il lavoro, l’emancipazione femminile, l’identità degli 

italiani, gli scioperi, le attività sindacali. Arricchiscono la mostra documenti e 
rotocalchi originali che accompagnano il visitatore in un viaggio alla scoperta della 

ricchezza dell’archivio del fotografo. Il progetto espositivo, realizzato in 
collaborazione con la Fototeca Gilardi, è l’occasione per valorizzare il recupero e la 

digitalizzazione dell’importante collezione di negativi del fondo Ando Gilardi 
Reporter, portato a termine nel 2017 da ABF - Atelier per i Beni Fotografici di 

Torino.  
------------ 

Gilardi, nato nel 1921 ad Arquata Scrivia, si chiamava Aldo e fu poi ribattezzato 
Ando da partigiano. Era fermamente convinto del valore e del potere dello scatto 

quale documento e a questa tesi consacrò studi e ricerche, attraverso numerose 

pubblicazioni e riviste da lui fondate o dirette. 

L’interesse di Ando Gilardi per la fotografia nasce 

nell’immediato dopoguerra quando, rientrato a 
Genova, dopo aver passato con i partigiani il 

periodo del conflitto, fu reclutato nel laboratorio di 

riproduzione fotografica dalla Commissione 
Interalleata per la Documentazione dei Crimini di 

Guerra, a supporto del processo di Norimberga. 
Militante del Partito Comunista, fu giornalista di 

L’Unità, Vie Nuove e del settimanale sindacale 
Lavoro. Proprio per Lavoro, Gilardi iniziò a realizzare i servizi fotografici a supporto 

visivo per i suoi articoli di inviato in Italia, fra il 1950 e il 1962.  
L’esposizione rivela come il linguaggio fotografico di taglio post neorealista e 

giornalistico di Ando Gilardi fosse supportato da una cultura visiva d’oltralpe e 
d’oltre oceano, con un occhio di riguardo alle immagini della Grande Depressione 

americana, le campagne fotografiche promosse dalla Farm Security Administration 
nell’ambito del New Deal, della Straight e della Street Photography. L’immagine 

non veniva rubata da Gilardi, ma con i suoi scatti il soggetto diventava testimone, 

interlocutore e attore dell’attimo impresso sulla fotografia.  

La mostra "Ando Gilardi Reporter. Italia 1950-1962" apre le attività di "Archiviare 

il Presente", contenitore culturale per un progetto condiviso fra enti, associazioni 
culturali, centri polivalenti e gallerie che avrà luogo nella primavera 2019 e rientra 

nella Kermesse Fo-To Fotografi a Torino. 

------ 

Ando Gilardi Reporter. Italia 1950 -1962 - a cura di Daniela Giordi 
Fino al 16 giugno 2019, Wunderkammer GAM, Galleria Civica d’Arte Moderna e 

Contemporanea - via Magenta 31, Torino - www.gamtorino.it –  

 

Tra arte, cultura e fotografia 
 

di Federico Castelli Gattinara, da Il Giornale dell'Arte  
 

Tre mostre romane: due al MaXXI, una al WeGil 
 

C’è un filo stretto che lega arte, cultura e fotografia, e ci sono alcune grandi figure 
particolarmente esemplari di questa relazione, basti pensare agli indimenticabili 

Ugo Mulas, a cui il MaXXI dedicò una monumentale antologica nel 2007, e Claudio 
Abate, scomparso neanche due anni fa, amici e interpreti dei migliori artisti del 

loro tempo, dei modi e dei luoghi dell’arte. 

Indimenticabile rimane pure la figura di Elisabetta Catalano, a cui il MaXXI riserva 
dal 3 aprile il focus «Tra immagine e performance», realizzato con l’Archivio 

Catalano, a cura di Aldo Enrico Ponis e con la consulenza di Laura Cherubini. 

http://www.gamtorino.it/
https://www.ilgiornaledellarte.com/sommario/gda/396.html
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“Sottopasso pedonale. New York”, di Paolo Di Paolo,1963. ©Archivio Paolo Di Paolo /Courtesy Collezione Fotografia MAXXI 

 

La mostra è incentrata su quattro artisti, ripresi durante l’elaborazione in studio, 

negli anni Settanta, di una performance ciascuno: «Lo scorrevole» di Vettor Pisani, 
«Painting» di Cesare Tacchi, «Scultura invisibile» di Joseph Beuys, «Europa 

bombardata» di Fabio Mauri. «Se non si riesce a ricostruire il percorso di una 
performance, spiega Ponis, a far rivivere quella complicità tra i due artisti, uno che 

si esprime con le opere, l’altro attraverso il mezzo fotografico, l’immagine finale, 
iconica rimarrà solo la testimonianza di qualcosa che si può solo intuire, rimanendo 

aldilà della comprensione». Con diapositive, fotocolor, stampe storiche, 

corrispondenze e provini d’artista si cerca di ricostruire le fasi del processo 

creativo. 

Sempre al MaXXI «Paolo Di Paolo. Mondo perduto», a cura di Giovanna Calvenzi, 
offre un viaggio nell’Italia degli anni ’50 e ’60 tra i protagonisti di cinema, arte, 

cultura, moda ma anche gente comune. Dal 17 aprile al 30 giugno, sponsor Gucci, 

più di 250 scatti con molti inediti riportano realtà e cronache d’Italia riprese dal 
più amato fotografo de «Il Mondo» diretto da Mario Pannunzio, dove Di Paolo 

lavorò dal 1954 fino alla chiusura nel 1966. Due anni dopo abbandonerà la 
fotografia e il suo immenso archivio, un corpus di 250mila tra negativi, provini, 

stampe e diapositive, finirà dimenticato, fino alla casuale riscoperta della figlia 

Silvia una ventina d’anni fa. 

La mostra ruota attorno alla redazione (ricostruita) del «Mondo», racconta l’uscita 

dell’Italia dall’arretratezza tra mille contraddizioni, i reportage da Giappone, Iran, 
New York, e ancora ritratti di artisti, intellettuali e mondo del cinema, scatti spesso 

«rimasti inediti proprio perché erano così intimi che sarebbe stato inappropriato 
venderli ai giornali», spiega la figlia. Con affondi specifici su Anna Magnani e Pier 

Paolo Pasolini e il reportage sulle vacanze degli italiani realizzato con Pasolini nel 1959. 

https://www.ilgiornaledellarte.com/immagini/IMG2019040317195549_900_700.jpeg
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A WeGil fino al 16 giugno, di nuovo Pasolini, Bertolucci, Caproni, Penna, Ungaretti, 

Bassani, Gadda, Ortese e altri per «Poeti a Roma. Resi superbi dall’amicizia», 
ripresi da noti fotografi e reporter del tempo, a cura di Giuseppe Garrera, con oltre 

250 immagini dalla sua collezione privata, e Igor Patruno. Grandi scrittori per le 
vie di Roma, a cene, feste e presentazioni, una comunità culturale irripetibile a cui 

solo la violenza, l’intolleranza, l’ottusità del mondo, scrivono i curatori, porrà fine 

(la mostra si ferma al 1975), con l’uccisione e lo scempio del corpo di Pasolini. 

Mohammad Alfaraj - The Glass Between Us 

Comunicato Stampa da http://www.exibart.com 

 

 
 
In occasione della decima edizione del festival Middle East Now, giovedì 4 aprile 

alle 17:30 (fino al 4 maggio) apre i battenti “The Glass Between Us” la mostra 
dedicata al giovane artista saudita Mohammad Alfaraj, protagonista della quinta 

edizione della residenza d’artista “Middle East Now x Crossway Foundation 
Residency” realizzata in collaborazione con Le Murate. Progetti Arte 

Contemporanea. 

Nato in Arabia Saudita nel 1993 e attualmente residente nella provincia est del 

paese, Mohammad Alfaraj intitola “The Glass Between Us“ la sua prima mostra 

personale in Europa, ispirandosi all’omonimo libro della fotografa americana 
Rebecca Webb. Con questo progetto l’artista esplora il concetto di barriera tra 

apparenza e realtà: un invito a guardare il mondo che ci circonda con gli occhi di 
un bambino, con la meraviglia e lo stupore di chi osserva le cose per la prima 

volta. La mostra presenta video e lavori fotografici centrati sulla visione e sulla 
presentazione. Mohammad approccia in modo sperimentale i processi creativi 

legati a fotografia, stampa, editing, quali aspetti tecnici ma sostanziali associati 
alla creazione di un'opera d'arte, di cui l’editing è parte sostanziale. A fianco delle 

opere prodotte dall'artista in Arabia Saudita verranno presentati nuovi lavori creati 
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durante la residenza a Firenze, realizzata in collaborazione con “Centro nazionale 

di produzione | Virgilio Sieni”. 

“Se guardiamo a lungo e con attenzione la stessa cosa, come se la vedessimo per 

la prima volta, saremo poi in grado di cogliere ciò che di insolito nasconde? Il 
metafisico si manifesterà a noi? - spiega l’artista - Registrare con una macchina 

fotografica e osservare come se stessimo guardando attraverso il vetro che c’è tra 
di noi (The glass between us, ndr), tra noi e ciò che sta accadendo, e ciò che è già 

accaduto, ci permette di osservare quel momento al microscopio. Questa 
operazione ci consente di scoprire qualcosa in più sul mondo che ci circonda e su 

noi stessi. Forse è un modo infantile ma allo stesso tempo poetico per stimolare la 

vista e il suono”. 

“The Glass Between Us” è un progetto di Middle East Now, Crossway Foundation 

e Le Murate. Progetti Arte Contemporanea 

------------- 

Le Murate. Progetti Arte Contemporanea 
Piazza Delle Murate, Firenze (50122) +39 552476873 

info.pac@muse.comune.fi.it   www.lemuratepac.it 
orario: Mar-Sab | 14:30 / 19:30 (possono variare, verificare sempre via 

telefono), biglietti: free admittance. 
 

Il Salotto della Fotografia: Fotografia e Social Network 

di Barbara Palombi da https://www.viverefermo.it 
 

 
 
Il linguaggio fotografico ha subito molteplici variazioni e l'era digitale la vede 

protagonista di ulteriori cambiamenti. 
 

Il 16 Ottobre 2010,Instagram ha debuttato come Social Network, rivoluzionando 
il mondo della fotografia, ampliando il numero di appassionati e rendendo 

accessibili contenuti e temi ad un pubblico in costante crescita. 

In pochi anni ha raggiunto oltre i 30 milioni di iscritti, divenendo il primo sito Web 

per numero di foto condivise; la ragione di questo straordinario successo è 
riconducibile alla facoltà, offerta dagli Smartphone, di poter realizzare scatti e 

condividerli in tempo reale e, grazie all'uso di filtri e correzioni istantanee offerte 

da Instagram, si possono gestire molti effetti, ottenendo fotografie di una certa qualità. 

mailto:info.pac@muse.comune.fi.it
http://www.lemuratepac.it/
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Sempre più individui scelgono di condividere qualsiasi momento della loro 

quotidianità e la ricerca dei "follower" aumenta a dismisura, specialmente tra gli 

Under 24, che sono tra coloro che usano maggiormente Instagram. 

Un Social molto Amato ma, anche criticato, soprattutto da coloro che vi individuano 
la conferma di un declino del valore del contenuto e della ricerca, dovuto 
principalmente al sovraccarico di immagini. 

Nonostante le critiche, Instagram è oggi il sito più potente per chiunque voglia 
comunicare attraverso le immagini ed è il mezzo ideale per chi vuole far conoscere 

agli occhi del mondo i propri scatti, consentendo ad ogni utente di poter creare 
una sorta di galleria d'arte virtuale, fruibile da tutti gli iscritti; investire in questo 

progetto, mettendo in risalto il proprio stile e la propria creatività può regalare una 
visibilità senza precedenti ed, in alcuni casi, questo social può essere un trampolino 
di lancio per decollare professionalmente. 

Bisogna però precisare che, esiste un' enorme differenza tra un' immagine 

adornata artificialmente ed un lavoro contraddistinto da una precisa progettualità 
; uno scatto funziona quando si avvale di un determinato codice espressivo e 

racchiude in sè la capacità di raccontare una storia; infatti un lavoro ben costruito 
e pensato con la giusta prospettiva potrà avere un grandissimo riscontro e questo 

dimostra che, non tutte le immagini sono interessanti e soltanto chi sa far valere 
la propria creatività, può raggiungere importanti risultati nella jungla dei Social. 

La vera fotografia non esiste  
di Simone Galli da http://www.thewalkman.it  
 

Vera fotografia è un’espressione che viene frequentemente utilizzata per 

demonizzare l’utilizzo di Photoshop nella fotografia digitale, nonostante 

questa non esista. 

 

Per vera fotografia si intende spesso una fotografia che, necessariamente, non 
abbia subito alterazioni, ritocchi o quant’altro, nel momento che va dallo scatto 
all’edizione o stampa della foto stessa. 

Anche Gianni Berengo Gardin, un maestro della fotografia di reportage, ha sposato 

questa terminologia, tanto da dare il titolo Vera fotografia ad una delle sue ultime 
mostre. 

Ora, non si vuole in nessun modo discutere la caratura artistica di un fotografo 

come Gardin, ma l’utilizzo di questi termini per indicare una fotografia scevra da 
alterazioni, e quindi più pura delle altre, non ha senso in nessun modo. 

http://www.thewalkman.it/author/simone-galli/
http://www.thewalkman.it/author/simone-galli/
http://www.thewalkman.it/


12 
 

Per tracciare un percorso oggettivo sull’argomento, evitando opinioni faziose, 

bisogna fare delle premesse tecniche, per rendere il tutto più comprensibile anche 
a chi non ha confidenza con sviluppo e stampa fotografica. La demonizzazione 

della postproduzione digitale, che incarna spesso in Photoshop il male 
supremo, viene dalla convinzione che il digitale abbia perso l’aura che 
invece la pellicola ancora conserva. 

Anche qui, facendo una digressione e recuperando filosofi come Walter Benjamin 

e Georges Didi – Huberman, capiamo che la fotografia si impone nel mondo 
dell’arte nell’800 come prima e unica forma d’arte che non conserva l’aura, la 

questione dell’originalità dell’opera, essendo questa, per la prima volta, 
riproducibile tecnicamente, anche in pellicola si ha un negativo e da questo si 

possono replicare tecnicamente infinite stampe della stessa foto senza che 
nessuna di queste sia l’originale, ma tutte copie effettuate dallo stesso negativo, 

quindi la forza della fotografia è stata proprio quella di entrare con forza 
nella storia dell’arte con la capacità di stravolgere la suggestione intorno 

all’aura e all’originalità dell’opera mettendo in difficoltà gli addetti ai lavori per 
decenni per capire se la fotografia fosse considerabile un’arte o meno, proprio per 
questo motivo. 

Una stampa fotografica non è un quadro di Van Gogh, il secondo non è replicabile, 

è unico e originale, la prima no, senza che questo sminuisca il valore della 
fotografia attorno alla quale, come dice Benjamin ne L’opera d’arte nell’epoca della 

sua riproducibilità tecnica; “era stato sprecato molto acume per decidere la 
questione se la fotografia fosse un’arte, ma senza che ci si fosse posta la domanda 

preliminare: e cioè, se attraverso la scoperta della fotografia non si fosse 
modificato il carattere complessivo dell’arte”. 

Tornando alle questioni tecniche, si deve sapere che la fotografia, intesa come 
processo che va dallo scatto alla stampa della foto è concettualmente identico sia 

che si tratti di fotografia analogica sia che si tratti di fotografia digitale. È risaputo 
che nella fotografia a pellicola l’immagine viene impressionata su un negativo, che 

ha la necessità di essere sviluppato in camera oscura per diventare una fotografia, 
o meglio una stampa fotografica, e durante questo processo si prendono una serie 

di accorgimenti per decidere esposizione, contrasto e altre caratteristiche del 
prodotto finale. 

La stessa cosa che accade con il digitale; un fotografo professionista scatta 
normalmente in Raw, un formato elaborato dalla macchina diverso dal normale 

Jpeg che si conosce normalmente per le immagini, un formato grezzo che 
mantiene più informazioni ed è più manipolabile in fase di postproduzione, tanto 
che viene considerato la versione digitale del negativo in pellicola. 

La foto scattata in raw, quindi, ha la necessità di essere sviluppata attraverso una 

fase di postproduzione, che può passare da diversi software. di cui uno dei più 
famosi è Photoshop, e durante la quale si decidono esposizione, contrasto e altre 

caratteristiche del prodotto finale, proprio come in pellicola, tanto che questa fase 
in alcuni software viene chiamata sviluppo. 

Se questa fase viene saltata, la macchina fotografica può comunque produrre un 
Jpeg, e quindi un’immagine pronta all’uso e già sviluppata, con l’enorme 

differenza, però, che lo sviluppo è stato fatto dalla macchina in fase di scatto 
seguendo degli automatismi imposti, e quindi il fotografo ha deciso di non 

controllare la realizzazione dell’opera fotografica dall’inizio alla fine, ma di affidarne 
una fase ad una macchina. 
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È importante quindi capire che il processo fotografico comprende almeno due fasi, 

lo scatto e lo sviluppo (a questi si può aggiungere la stampa), e che il fotografo è 
colui che dovrebbe controllarli entrambi, lo sviluppo è parte integrante del 
processo e non un vezzo. 

Analizzate le premesse tecniche non ci sono più grandi considerazioni da fare, si 

palesa infatti il fatto che la scelta di utilizzare un software di postproduzione, nella 
fotografia digitale, non è un’opinione, ma è una parte fondamentale del lavoro del 

fotografo, importante tanto quanto la fase di scatto. Ignorare questa significa 
lasciare che la metà del lavoro sia affidato a degli automatismi e, ça va sans dire, 
un fotografo non dovrebbe permetterlo. 

L’analisi tecnica del processo fotografico, che sia digitale o analogico, dice 
inequivocabilmente che, quella della vera fotografia, altro non è che una retorica 

spicciola per chi non conosce il processo fotografico. È poi ovvio che Photoshop è 

uno strumento potentissimo che ci permette di stravolgere totalmente l’immagine 
e va usato con buon senso, per non cadere nei paesaggi con cieli ipersaturi o, in 

generale, in ritocchi poco credibili, ma come in ogni campo non si deve 
demonizzare mai lo strumento, piuttosto bisogna capirne il giusto utilizzo, e 

soprattutto bisogna comprendere che la postproduzione esiste anche nella 
fotografia analogica, che le luci e le ombre si sistemano anche in camera oscura – 

chiedere a Mario Giacomelli –, così come si effettuano ritocchi di ogni genere, e 
che la sola scelta del rullino con cui si scatta è già una postproduzione a priori.  

 
 

Dissimiglianza vs somiglianza: un concetto in flashback 

di Roberta Valtorta dalla Rivista di Studi di Fotografia rsf (n.8/2018) 

 

   Il recente libro di David Bate (artista e scrittore prolifico, del quale ricordiamo Il 

primo libro di fotografia pubblicato sempre da Einaudi nel 2011 e poi nel 2017 in 
edizione riveduta), fa pensare che le numerose immagini presenti (più di novanta) 

non ‘illustrino’ il testo tipicamente accompagnando visivamente ciò di cui l’autore 
scrive ma, al contrario, gli facciano da vigorosa guida sollecitando e confermando 

pensieri e ipotesi. Non si tratta infatti di una storia della fotografia, anche se Bate 

ne riprende alcuni importanti momenti, ma di un sostanzioso insieme di riflessioni 
e confronti che puntano a un obiettivo dichiarato dall’autore stesso 

nell’introduzione: constatata l’assoluta centralità della fotografia nell’arte 
contemporanea, confermata peraltro ormai da vari studi, indagarne il come e il 

perché. Per questo egli si spinge all’indietro nel tempo nelle vicende della 

http://www.thewalkman.it/storia-della-fotografia-mario-giacomelli/
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fotografia, individuando gli atteggiamenti che, avendola animata in passato, la 

animano oggi.  

   Colloca innanzitutto, in un primo capitolo del libro, la nascita del ‘fotografico’ 
molto prima dell’invenzione stessa della fotografia, trovando analogie tra gli intenti 

della pittura olandese del XVII secolo e le ‘concezioni pittoriche’ della fotografia 
delle origini. A questo proposito, non possiamo qui non ricordare il noto volume di 

Peter Galassi Prima della fotografia. La pittura e l’invenzione della fotografia, 
pubblicato in Italia nel 1989, e anche quello di Geoffrey Batchen Un desiderio 

ardente. Alle origini della fotografia (1997), tradotto nel 2014. Ma neppure 
possiamo dimenticare il lungo, complesso studio del nostro Roberto Signorini Alle 

origini del fotografico. Lettura di The Pencil of Nature (1844-46) di William Henry 
Fox Talbot, del 2007, nonché il prezioso studio di Svetlana Alpers Arte del 

descrivere. Scienza e pittura nel Seicento olandese, uscito in italiano molti anni fa, 
nel 1983. Bate individua poi tre categorie entro le quali racchiudere i 

comportamenti della fotografia nel tempo e fino alla contemporaneità: il 
pittorialismo, il documentarismo e il concettualismo, pratiche centrali per gli 

sviluppi della fotografia nel campo dell’arte sulle quali costruisce tre capitoli del 

libro.  

   In questo percorso, sottolinea, ha avuto un ruolo cruciale la distinzione tra 

fotografia artistica e non-artistica, essendo l’essenza della fotografia d’arte quella 
di non mostrare il mondo così com’è. Un antico problema, sappiamo. A questo 

proposito, grande rilievo prende però l’importante capitolo dall’ottimo titolo L’arte 

del documento, dedicato alla continuità nel tempo del metodo documentario come 
pratica artistica, da Eugène Atget ad August Sander, da Walker Evans al primo 

Thomas Ruff, fino a Doug Rickard con i suoi prelievi da Google street view. E il 
pensiero va allo studio di Emma Dexter e Thomas Weski, Cruel and Tender. 

Photograpy and the Real, pubblicato nel 2003 in occasione della mostra alla Tate 
Modern (la stessa istituzione che ha commissionato a David Bate questo libro) e, 

naturalmente, a Lo stile documentario in fotografia. Da August Sander a Walker 
Evans 1920-1945 di Olivier Lugon, del 2008, e, perché no, anche a Walker Evans 

& Company, di Peter Galassi, il catalogo della mostra al Museum of Modern Art di 
New York nel 2000. Seguono infine due ulteriori capitoli di carattere più generale, 

uno dedicato ai “luoghi” e ai modi nei quali e con i quali la fotografia si svolge nel 
tempo, dunque ad “archivi, reti, narrazioni”, e uno costruito intorno alla differenza 

tra spazio vissuto e spazio visivo, sia esso quello dell’immagine analogica o 

digitale.  

   L’insieme dei sei capitoli conferma, se mai ve ne fosse necessità, che questo 

recente lavoro di Bate davvero non è una storia della fotografia, come appunto si 

diceva, ma si avvicina piuttosto a una raccolta di saggi.  

   L’ipotesi critica dell’autore poggia su un’idea che si deve a Jacques Rancière: 

l’obiettivo dell’arte contemporanea non è quello di produrre somiglianze, ma 
dissimiglianze. Bate punta dunque, contemporaneamente, a due obiettivi: 

indagare le produzioni artistiche basate sulla fotografia e caratterizzate da 
dissimiglianza e nel contempo studiare gli incroci tra arte e fotografia, ponendo 

attenzione anche a distinguere la fotografia che non è arte. E infatti l’autore ancora 
a Rancière nel distinguere tra immagine nuda (documentaria), immagine ostensiva 

(concettuale) e immagine metamorfica (legata all’immaginario commerciale o 

mediatico, in clima postmoderno).  

   Queste tre categorie vengono utilizzate da Bate per affrontare molte delle 

immagini presentate nel volume. Ed è proprio basandosi su precise immagini che 
l’autore sposta quasi sempre la nostra attenzione dal passato al presente. Passa 

così, per esempio, da Rue de Paris, tempo piovoso (Gustave Caillebotte, 1877) a 

Istantanea, Parigi (Alfred Stieglitz, 1911) e ad Art Institute of Chicago 2 (Thomas 
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Struth, 1990); oppure da Le Fort des Halles (Brassaï, 1935) a Belsen: il trasporto 

dei cadaveri (George Rodger, 1945) e a Il bue macellato (Rembrandt, 1655); 
oppure da La folla (Robert Demachy, 1910) a Giorno di maggio III (Andreas 

Gursky, 1998); o ancora da Il ponte della ferrovia ad Argenteuil (Claude Monet, 
1874) a Il narratore (Jeff Wall, 1986), per non citare che alcuni dei dinamici 

percorsi dell’autore nella storia dell’arte/della fotografia. Spostamenti d’attenzione 
annunciati fin dall’apertura del libro nella quale, con un balzo di oltre tre secoli, 

troviamo un confronto tra la Ragazza che legge una lettera davanti alla finestra 
aperta (Jan Vermeer, 1657-59) e Donna che legge l’ordinanza di sfratto (Tom 

Hunter, 1998, fotografia peraltro esplicitamente ispirata a quel dipinto).  

   Si tratta di una costruzione tendenzialmente anacronistica. La narrazione, 
lontana dal collocare in modo sistematico gli artisti e le opere nel loro contesto 

storico-culturale secondo i metodi consolidati della storia dell’arte e della 
fotografia, procede invece in modo libero in cerca di progettualità di natura 

artistica vicine tra loro, o avvicinabili. Una narrazione che punta a cambiare quel 
modo di considerare il tempo e anche lo spazio che apparteneva alla modernità 

(linearità, unicità) cercando intrecci e rimandi in modo più fluido e creando una 

sorta di dissociazione in un discorso che parla d’arte parlando di fotografia, e parla 
di fotografia parlando d’arte. Il vero intento di Bate, e questo è l’aspetto più 

pregevole del libro, è quello di spazzare via l’idea di fotografia come arte, ormai 
invecchiata, a favore di una più attuale e coraggiosa idea di arte come fotografia 

(il titolo inglese, tradotto in italiano in modo forse non del tutto chiaro in Fotografia 
d’arte, è Art Photography). Idea che viene sviluppata alla luce appunto della 

dissimiglianza, indirettamente ancora una volta facendo qua e là fa riferimento al 
dibattito realismo/idealismo, dualità ancora molto difficile da sciogliere. In questa 

movimentata complessità, lo studio di Bate che, non dimentichiamolo, è anche un 
artista, appare denso e soprattutto aperto, mosso da flashback e fughe in avanti 

particolari e spesso suggestivi. Un’opera che ha lo stuzzicante e contemporaneo 
sapore dell’incompiuto (il metodo ‘anacronistico’ è molto presente nel primo e nel 

secondo capitolo, dedicati alle origini del ‘fotografico’ e al pittorialismo, 
parzialmente nel terzo, dedicato alla fotografia documentaria, assente nel quarto, 

dedicato alla fotografia concettuale) e proprio per questa sua caratteristica 

potrebbe stimolare altre ricerche, altre ipotesi. Un discorso da proseguire. 

------------------ 

David Bate, La fotogafia d’arte Trad. di Luca Bianco Torino, Einaudi, 2018, pp. xvi-240 

ISBN 9788806236984 € 44,00 

Cinema e Fotografia: 

 l’importanza delle immagini nella settima arte 
 

di Isabella Insolia da https://www.insidemusic.it 
Quando parliamo di un film generalmente tendiamo a snobbare le figure 

professionali “minori” che ne curano la sua realizzazione. Tra queste vi è 

il direttore della fotografica, colui il quale si occupa di gestire tutto quello 
che riguarda la luce, la resa delle immagini e che crea l’atmosfera durante 

le sequenze. Il cinema senza la fotografia non esisterebbe. 

I film sono il frutto del lavoro di un gran numero di professionisti, tutti specializzati 

in vari settori. Nonostante i meriti vadano sempre al regista, al produttore, agli 
attori e a volte agli sceneggiatori che spesso coincidono con il direttore del film, vi 

lavorano una serie di figure spesso dimenticate – tranne quando magari hanno 
una nomination ai premi Oscar – ma di vitale importanza. Trucco e parrucco, 

montaggio, colonna sonora, tecnici del suono o delle luci, scenografie e così via 

https://www.insidemusic.it/author/isabellainsolia/
http://www.insidemusic.it/oscar-2019-vincitori/
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sono elementi determinanti del successo di una pellicola, ed è raro che il grande 

pubblico, se non quello più attento e coinvolto in prima persona, se ne renda conto. 

 

 

Tra tutti questi ruoli, particolare rilevanza ha quello del direttore della fotografia. 

La fotografia nel cinema è uno di quei molteplici elementi imprescindibili ed 
essenziali per la buona riuscita di un film. La fotografia è la luce: cupa, vivace, 

calda, fredda, naturale, artificiale, qualsiasi essa sia rappresenta tutto ciò che 
definisce un’immagine ed è per questo l’aspetto peculiare di un film. Pensiamo ad 

esempio alle espressioni dei protagonisti, queste sono aiutate, modellate e rese 
vive dalle inquadrature e dal gioco di luci messo in atto dall’addetto ai lavori che 

ha la capacità di imprimere essenza ad un racconto e renderlo particolare. 

 

 
Vittorio Storaro durante le riprese di Apocalipse Now del1979 con il regista Francis Ford Coppola 

 
 

 
Vittorio Storaro e Woody Allen durante le riprese La ruota delle meraviglie – Wonder Wheel del 2017 

https://www.insidemusic.it/wp-content/uploads/2019/04/vittorio-storaro-apocalipse-now.jpg
https://www.insidemusic.it/wp-content/uploads/2019/04/cinema-e-fotografia-Vittorio-Storaro.jpg
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Per chi non lo sapesse, c’è una stretta connessione tra il lavoro di un regista e 
quello di un direttore della fotografia. Quest’ultimo è colui che decide come 

illuminare e come inquadrare una sequenza ed è una delle figure professionali 
più importanti di tutta la troupe, in quanto è il responsabile dell’impatto visivo 

delle immagini sullo spettatore. Un ruolo che potremmo definnire a metà strada 
tra l’aspetto tecnico e quello artistico.  

A volte i due ruoli – quello del regista e quello del direttore della fotografia che in 
molti credono sia la stessa persona – si contrappongono, si invertono, si 

mischiano, si contaminano e camminano di pari passo fino a diventare una cosa 
sola. Non a caso infatti, molti dei capolavori della settima arte sono frutto di storici 

sodalizi tra grandi registi e direttori della fotografia. 
 

“La photographie c’est la vérité et le cinéma c’est vingt-quatre fois la vérité par 
seconde…”  

                                                                        Jean-Luc Godard 
 

Esattamente come succede con delle foto scattate singolarmente, anche le 
immagini cinematografiche sgorgano da affluenti tecnici a misura d’uomo. Il lavoro 

del direttore di fotografia riguarda la composizione dell’inquadratura, la 
disposizione delle luci, il controllo dei movimenti della macchina da presa, le scelte 

stilistiche sull’angolo di ripresa e la scelta dell’obiettivo, così come il piano di messa 

a fuoco, l’apertura del diaframma per l’esposizione voluta, la distanza e la 
profondità di campo. Tutti aspetti che hanno bisogno di altrettante figure 

professionali coinvolte, non da ultimo il ruolo del regista determinante in alcune 
scelte. Cinema e fotografia sono due facce della stessa medaglia. D’altronde 

non a caso la settima arte dei fratelli Lumière è un’evoluzione della fotografia. 
 

Tra i tanti direttori della fotografia ricordiamo Emmanuel Lubezki, Roger Deakins, 
Andrew Lesnie (tutti e tre premi Oscar) ma anche un’altra leggenda vivente, tutta 

italiana, ovvero Vittorio Storaro – a mio avviso il migliore – vincitore di ben tre 
statuette, tra cui una per Apocalypse Now. 

 
“Sono andato all’origine della parola: foto-grafia, letteralmente scrittura con la 

luce. Chi fa foto-grafia scrive con la luce la storia del film, come il compositore la 
scrive con le note, come lo sceneggiatore o lo scrittore la scrive con le parole”. 

                                                                          Vittorio Storaro 

 

Tributo a Elio Ciol, un Maestro della fotografia,               

che da sessant’anni scrive con la luce 

da https://www.adriaeco.eu 

 

“Il Consiglio regionale, per i suoi 90 anni, è orgoglioso – ha detto il presidente del 

Consiglio regionale inaugurando la mostra“Tributo a Elio Ciol” – di ospitare negli 
spazi espositivi dellasede in cui vengono concretizzate le regole della 

convivenzacivica della comunità regionale una rassegna di straordinarie 
fotografie dedicate al nostro territorio, monito per noi asalvaguardare questo 

patrimonio che egli ha immortalato con i suoi scatti. 

“Ciol ha fissato sulla pellicola la storia, l’identità, lacultura e la tradizione del nostro 

Friuli. E’ stato testimoneattento della nostra comunità ed ha fatto sì che essa 
siariconosciuta nel mondo per il livello artistico e per le sue 

peculiarità”. 

https://www.adriaeco.eu/
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Nato a Casarsa della Delizia nel 1929 non ha mai lasciato la suaterra natia, ne ha 

però portato il nome nel mondo con i suoiracconti per immagini. Autore di oltre 
190 fotolibri che gli sono valsi prestigiosi riconoscimenti internazionali, “nella sua 

lunga attività professionale ha tracciato un affascinante itinerario fotografico di 

ricerca per esprimere il suo personalissimo modo di vedere e di comunicare”. 

Spazio, per il presidente del Consiglio, anche ai ricordi personali, sia di studente 
di architettura a Venezia dove Ciol era fra i grandi maestri insieme a Fulvio Roiter 

e a Italo Zanier che hanno fatto della fotografia una espressione architettonica e 
artistica lasciando una lezione molto importante; sia di giovane amministratore a 

Talmassons dove in occasione dell’inaugurazione del ristrutturato municipio alla 
presenza del presidente della Repubblica Scalfaro nel 1993 Ciol  scattò una serie 

di foto del comune ancora esposte nella sede municipale. 

“Vogliamo dire grazie al Maestro per tutto ciò – ha detto infine Zanin 
consegnandogli il sigillo del Consiglio regionale con l’effige del guerriero 

longobardo -: un simbolo tra i più prestigiosi della nostra Assemblea a un artista 

anch’egli “guerriero”, armato di macchina fotografica”. 

Presente all’inaugurazione della mostra, che lo stesso Elio Ciol ha allestito 
coadiuvato dal figlio Stefano, anche il sindaco di Casarsa Lavinia Clarotto che ha 

ringraziato a nome della sua comunità per la possibilità di festeggiare in questa 
sede il Maestro con foto che testimoniano quanto prezioso sia il nostro 

territorio. 

“Elio Ciol è un orgoglio di Casarsa” – ha detto Clarotto ricordando anche le foto, 

qui esposte, di Pier Paolo Pasolini che a Casarsa nel 1945 fondava l'”Academiuta 
di lenga furlana”, e sottolineando la generosità del maestro che ha donato al 

Comune oltre 500 scatti, ora a disposizione di chi volesse organizzare delle mostre. 

 

https://www.adriaeco.eu/wp-content/uploads/2019/04/elio-ciol-foto.jpg
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“Le sue foto sono poesia, parlano al cuore e agli occhi: l’invito è ad assaporarne 

tutte le tonalità” – ha detto infine ricordando che Ciol fu chiamato da David Maria 
Turoldo come fotografo di scena nel 1962 per il film “Gli ultimi”, diretto da Vito 

Pandolfi. 

“Grazie a tutti coloro che in questi anni hanno apprezzato e valorizzato il mio 

lavoro, fatto – ha detto infine il Maestro – a servizio della comunità e come 

espressione personale, ma sempre messo a disposizione di tutti”. 

La mostra sarà visitabile fino a metà maggio, dal lunedì al venerdì dalle 9.30 alle 

12.30 e dalle 15.00 alle 17.30. 

Elio Ciol nasce a Casarsa della Delizia (Pordenone) nel 1929. 

Inizia giovanissimo a lavorare nel laboratorio del padre, acquisisce esperienza 
tecnica ed elabora un personale modo di esprimersi attraverso la fotografia, 

soprattutto riguardo al paesaggio. È sempre alla ricerca di nuove dimensioni 

espressive.  

Dal 1955 al 1960 è attivo nel circolo fotografico “La Gondola” di Venezia. Nel 1962 
partecipa come fotografo di scena al film Gli Ultimi di Vito Pandolfi e Padre David 

Maria Turoldo. L’anno dopo, 1963, a Milano, collabora con Luigi Crocenzi alla 
realizzazione della Fondazione Arnaldo e Fernando Altimani per lo studio e il 

linguaggio delle immagini. Ha esposto in mostre personali e collettive, in Italia e 
all’estero. Sue fotografie sono presenti in collezioni private e in istituzioni 

pubbliche, in Italia e all’estero.   

Molti i premi e i riconoscimenti ricevuti nella sua lunga attività.  Nel dicembre 2001 

il New York Times gli ha dedicato uno spazio nella sezione Arts and Leisure. 

Collabora con importanti case editrici.  

Ha contribuito alla realizzazione di oltre duecento volumi. Da sessant’anni Elio Ciol 

scrive con la luce, tracciando un lungo e affascinante itinerario fotografico. È autore 

di numerosi libri fotografici. 

Alcuni dei riconoscimenti più recenti: 

1992, Londra, Premio Kraszna Krausz per il fotolibro Assisi, a pari merito con i libri 

di Sebastio Salgado, Paul Strand e Irving Penn; 

1995, Spilimbergo, Premio Speciale Friuli Venezia Giulia Fotografia; 

1996, Londra, Premio Kaszna Krausz per il fotolibro Venezia a pari merito con 

Robert Doisneau, Eric Hartmann e Naomi Rosemblum; 

1997, Amsterdam, World Press Photo, terzo premio nella categoria Natura e 

Ambiente; 2003, Padova, Premio Foto – – 

Padova 2003 per il miglior fotolibro con il volume “Ascoltare la luce”. 

Vive e risiede tuttora nella cittadina friulana di Casarsa. 

------------ 

La mostra “TRIBUTO A ELIO CIOL” sarà visitabile a Trieste nel Palazzo del 

Consiglio Regionale (Piazza Oberdan n.6), fino a metà maggio 2019, dal lunedì al 

venerdì dalle ore 9.30 alle 12.30 e dalle ore 15.00 alle 17.30.  
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Francesco Bosso. Waterheaven 
 

Comunicato stampa da http://camera.to 
 

 
stampa da                 Francesco Bosso, Floating Island, 2018, Indonesia 

 

Waterheaven, mostra personale di Francesco Bosso (Barletta, 1959) curata 

da Walter Guadagnini, sarà allestita nella Project Room di CAMERA e visitabile 

dal 18 aprile al 26 maggio 2019. 

Bosso indaga il paesaggio naturale nelle sue manifestazioni più pure e selvagge, 
isolandone forme ed elementi per interpretare luoghi disabitati ed evidenziare il 

significato profondo del legame dell’uomo con le sue origini. 

Allievo di Kim Weston, nipote del grande maestro Edward, e di John Sexton e Alan 
Ross, assistenti di Ansel Adams, per questa occasione il fotografo pugliese 

presenta un lavoro che nasce da diverse serie scattate nel corso degli ultimi anni, 
dedicate soprattutto a paesaggi marini. L’acqua come forza creatrice è al centro di 

venti fotografie caratterizzate anche da un meticoloso processo di stampa, che 
intensifica la pulizia dei bianchi e la profondità dei contrasti. Con il suo costante 

fluire – racconta Bosso – l’acqua rappresenta il liquido primordiale che crea, 

modella, modifica il mondo, in un moto continuo ed eterno di trasformazione. 

Waterheaven è un percorso per immagini attraverso l’affascinante “forza creatrice” 
dell’acqua, tra visione e realtà, un susseguirsi di evocazioni e frammenti di 

memorie. 

 Alcuni esempi della grande capacità di Bosso di raccontare per mezzo della luce e 

della forma una realtà lirica e armoniosa, di matrice pittorica, sono le immagini 
delle cascate realizzate in Islanda, incluse nella serie Golden Light (2012), oppure 

le vedute di Last Diamonds (2015), serie realizzata nel ghiacciaio Sermeq Kujalleq, 
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nei pressi del villaggio di Ilulissat, in Groenlandia. Mentre nel primo caso l’autore 

entra in relazione con lo spazio e rende visibile l’intimità di un luogo attraverso la 
fotografia, nel secondo ha raccolto forti emozioni, la fluidità di un simile paesaggio 

naturale[…] sconvolgente, al fine di documentarne la fragilità e ammonire sulle 
nefaste conseguenze del riscaldamento globale – continua Bosso. Le immagini 

di Waterheaven, inoltre, sono incluse in un volume monografico edito da Silvana 
Editoriale, corredato di un testo critico di Walter Guadagnini. La pubblicazione 

arricchisce un già vasto portfolio di progetti editoriali dell’autore, tra i quali: Last 
Diamonds (Skira, 2017), The Beauty Between Order And Disorder (Centro 

Culturale Candiani, 2015), Sassi e Calanchi (Castelvecchi, 2006), Swahili Ritratti 

Africani (Electa, 2003) e altri ancora. 

Attraverso il medium fotografico – commenta Walter Guadagnini – Bosso 

comunica un’etica della protezione e della salvaguardia del paesaggio naturale: 
con un sapiente uso delle tonalità di bianco e nero celebra i suoi soggetti e allo 

stesso tempo mette in guardia lo spettatore sulla fragilità e unicità di tale 
patrimonio. Fenomeni come l’urbanizzazione massiva e la concentrazione di un 

numero sempre maggiore di persone nelle città caratterizzano la vita 
contemporanea, espellendo dall’immaginario quotidiano il paesaggio naturale. 

Bosso lo rimette al centro dell’attenzione, documentandone anche le 
trasformazioni e gli effetti deleteri della noncuranza con la quale l’uomo si relaziona 

con la natura. 

Le sue opere fanno parte di importanti collezioni private e pubbliche, mentre i suoi 

progetti espositivi sono stati ospitati in istituzioni nazionali e internazionali come il 
Museo Pino Pascali (Polignano), il Centro Culturale Candiani (Venezia), il Museo 

Nazionale della Fotografia (Brescia) e il Cultural Centre Museum (Hong Kong). 

-------------- 

CAMERA – Centro Italiano per la Fotografia 

Via delle Rosine 18, 10123 Torino +39.011.0881150,  

Orari di apertura: Lunedì 11.00–19.00, Martedì chiuso, Mercoledì 11.00–19.00 
Giovedì 11.00–21.00, Venerdì 11.00–19.00, Sabato 11.00–19.00, Domenica 

11.00–19.00 
Ultimo ingresso 30 minuti prima della chiusura 
 

Clic, ma quante fiere (troppe?) Ormai siamo tutti fotografi 

di Luca Beatrice da http://www.ilgiornale.it  

 

 

Spesso ragioniamo su quanto le nuove tecnologie provochino un necessario 

cambiamento nella visione «tradizionale» delle cose. 

Molti linguaggi dell'arte stanno vivendo, così come i mezzi di comunicazione, una 
crisi epocale: non la fotografia che anzi vede accrescere il suo potere seduttivo e 

http://www.ilgiornale.it/autore/luca-beatrice-151994.html
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un grande interesse da parte del pubblico anche grazie alla concorrenza (o forse 

alla coesistenza) di digitale e degli smartphone. 

In particolare in Italia si moltiplicano mostre, festival, rassegne, fiere interamente 
dedicate alla fotografia e sempre in tali occasioni vige il principio inclusivo: accanto 

ai grandi maestri, a quei nomi ormai conclamati che di solito fanno cassetta, trovi 
il fotografo sperimentale, il giovane emergente, il dilettante e l'appassionato. 

Perché la fotografia non ha una grammatica né una sintassi, non si sottopone a 
regole particolari, non ci vuole un'abilità accademica né bisogna essere andati a 

scuola anche se i corsi di fotografia più o meno accreditati spopolano.  

Un modello lanciato dagli annuali «Rencontres» di Arles e ripreso (ormai è una 
tradizione) da Reggio Emilia. In queste settimane (e fino al 9 giugno) la XIV 

edizione di Fotografia Europea indaga sui «legami» tra intimità, relazioni, nuovi 
mondi. Una kermesse composta da decine di mostre che si estende su altre città 

dell'Emilia-Romagna e che vede al centro le personali di maestri come Horst P. 
Horst, Larry Fink, Vincenzo Castella, un focus sul Giappone, Francesco Jodice. 

Immancabile, potenzialmente interessante, il circuito «off», con oltre 300 
presenze. Solo la fotografia, oggi, può vantare certi numeri: forse siamo tutti 

fotografi? Stesso discorso a Torino, per il secondo esperimento di «Fo.To», 
capitanato dal Museo Ettore Fico, che apre il 2 maggio raddoppiando almeno le 

adesioni del 2018. Con una nuova fiera, salomonicamente battezzata «The Phair» 

presso l'ex Borsa Valori, cui partecipano gallerie selezionate da tutta Italia.  

Oltre alle mostre (istituzionali e non) incuriosiscono gli archivi, gli spazi aperti per 

l'occasione, le biblioteche e, ancora una volta il circuito alternativo, dove gli 
appassionati si «travestono» da specialisti. Sabato 11 maggio, in concomitanza 

con il Salone del Libro, ci sarà la notte bianca della fotografia, per uno schema 
«alla francese» ben consolidato, soprattutto se farà bel tempo. Più ancora che a 

Reggio, «Fo.To» non vuole mettere steccati né differenze tra i vari usi, più o meno 

consapevoli, della fotografia.  

Se l'arte è in genere ben poco democratica, la fotografia si propone l'esatto 

contrario. Una vivacità culturale che non ha paragoni, se si parla di linguaggi 
esclusivi ed elitari. Per una volta non è il mercato a dettare le regole: si va a vedere 

un festival, una kermesse, non soltanto una mostra. A mostrare gradimento sarà 

il pubblico, poco importa se le contrattazioni non saranno così rilevanti né si 
muoveranno troppi denari. Si può anche ragionare in termini meramente culturali: 

la fotografia piace, interessa, diverte, incuriosisce. Ci fa essere tutti piccoli maestri, 
anche solo quando postiamo i nostri scatti su Instagram. Il principio, insomma, è 

quello della condivisione. 

 

Giuliana Traverso, 

L’eclettismo come stile allo Spazio Tadini 

di Giada Luni da https://bebeez.it 

Inaugurata la mostra della fotografa genovese, Giuliana Traverso, 87 anni, che 

si definisce “giornalista del visuale” allo Spazio TadiniL’eclettismo come lo 

stile, che resterà aperta fino al 15 ottobre.  

Una selezione di 80 fotografie a documentare l’impegno e il carattere di una 
fotografa interessata alle idee, all’identità, alla società domestica e al quotidiano 

tanto quanto al suo mondo di sentimenti interiori, parte di un fondo donato alla 

Fondazione 3M Italia dell’azienda multinazionale omonima che festeggia i 16 anni 
di vita. Il fondo di 300 scatti è stato il risultato di un lungo corteggiamento, ha 

raccontato il presidente onorario della Fondazione, Antonio Pinna Berchet.  

https://bebeez.it/
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Attenta e determinata nell’affermare il ruolo della donna come protagonista della 

società, e a sollecitare la coscienza pubblica.  

La mostra antologica propone un percorso che muove attraverso i ritratti di 
personaggi più o meno famosi, indagini su luoghi lontani (come Chicago e la Cina) 

e vicini come la sua Genova, ricerche sul teatro, per evidenziare l’eclettismo 
caratteristico di Giuliana Traverso, e che invita a soffermarsi sulla sua capacità di 

documentazione che va oltre gli accadimenti e il sociale, per comporsi anche in 

una profonda ricerca introspettiva quanto estetica.  

Pinna Berchet che aveva conosciuto la Traverso alla fine degli anni Settanta, 

organizzò insieme a Roberto Mutti, curatore anche di questa mostra, la 
sistemazione della custodia del fondo di Lanfranco Colombo presso la Fondazione, 

quando questi decise di seguire la fotografa a Genova.  

La Traverso ha raccontato di essersi sempre divertita nel lavoro e di aver 
fotografato nel suo tempo libero della scuola, alla quale si è dedicata per tutta la 

vita, dedicandosi ad insegnare fotografia. Spesso invece le sue foto finivano nei 
cassetti. Nel 1968, anno emblematico, la Traverso idea e dirige a Genova “Donna 

Fotografa” il primo e unico corso fotografico riservato alle donne. Il corso nasce 
nelle aule dell’Istituto Vittorino da Feltre, dove permane fino al 2001, per poi 

trasferirsi. Dal 1979 il corso viene proposto anche a Milano, presso la storica 
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Galleria “Il Diaframma” di Lanfranco Colombo e successivamente presso il Centro 

San Fedele, nei locali della Fondazione “Biblioteca di Via Senato”. Finché poi dal 
2003 apre anche un corso al mondo maschile, ancora una volta puntando alla 

capacità di comunicazione e non sui tecnicismi.  

Raccontando la sua attività certamente si capisce che una parte importante, a mio 
parere la più significativa sotto il profilo stilistico, è quella dei ritratti per i quali 

Giuliana racconta che occorre una grande forza dentro ed è per questo per da 
almeno 3 anni non ne fa. La capacità è stabilire un incontro prima della macchina 

fotografica, come se da sempre ci si conoscesse.  

Tra personaggi noti come Lando Buzzanca, Ornella Vanoni, Renzo Piano e 
sconosciuti come “Il padre e il bambino” c’è la sua Genova che l’autrice definisce 

“fantastica”. Fantastica perché magnifica per lei ma anche fantastica perché 
rappresentata in modo quasi surreale, colorando le foto con il pennello, dando una 

versione immaginaria della città, ancorché riconoscibile.  Fantastico è anche quel 
mondo immaginato e non fotografato, almeno non con una macchina fotografica, 

ma trattenerlo dentro: è questa per Giuliana la foto più bella, quella non scattata 

che resta pura emozione.  

A maggio scorso è stata presentata la sua autobiografia, Io sono qui, frutto del 

lavoro di Giuliana Calvenzi e Orietta Bay in collaborazione con AFI Archivio 
Fotografico Italiano. L’iniziativa espositiva di Giuliana si inserisce nello Spazio 

Tadini, una delle 15 Case Museo di Milano del circuito Storiemilanesi che raggruppa 
dimore e atelier d’artista dove hanno vissuto personaggi che hanno dato un 

contributo artistico e culturale alla città di Milano e che prossimamente vede un 

calendario focalizzato sulla fotografia al femminile.  

Negli spazi dove c’era lo studio del pittore e scrittore Emilio Tadini, Francesco 

Tadini, regista e Melina Scalise, psicologa e giornalista hanno fondato questa 
associazione culturale. Ancor prima era la sede di una tipografia storica dove 

venivano stampati i primi giornali economici e nello spazio sono ancora visibili 

documenti e torchi da stampa d’epoca. 

----------------- 

18 settembre -15 ottobre 2018 

Giuliana Traverso, L’eclettismo come stile - a cura di Giada Luni 

Spazio Tadini Casa Museo, Via Niccolò Jommelli 24, Milano - Tel.  02 2611 0481  

Orario: Mercoledì-domenica: 15.30-19.30; lunedì e martedì chiuso 

L’Italia nelle foto di Paolo Di Paolo 
 

da https://www.ilpost.it 

 

Bellissime, pubblicate sul "Mondo" tra gli anni Cinquanta e Sessanta e mai più 

circolate: potete vederle qui oppure fino al 30 giugno al MAXXI di Roma 

 

Dal 1949 al 1966 in Italia ci fu un settimanale di politica, economia e cultura di 

orientamento liberale che si chiamava Il Mondo: lo dirigeva Mario Pannunzio, uno 
dei fondatori del Partito Radicale, e ci scrivevano, tra gli altri, Alberto Moravia, 

Leonardo Sciascia ed Eugenio Scalfari. Qualcuno l’avrà presente per la sua seconda 
versione, pubblicata dal 1969 al 2014 e dedicata soprattutto all’economia, ma Il 

Mondo di Pannunzio era un’altra cosa. Oltre che per i suoi autori, la rivista si 
distingueva anche per le fotografie: erano di grande formato e pensate per essere 

guardate indipendentemente dai testi, non solo illustrarli; per avere un loro valore 
narrativo, sia per i soggetti che per il punto di vista. Insomma, non erano come la 

maggior parte delle foto che ci sono oggi sulle riviste. 

https://www.google.it/search?safe=active&authuser=1&source=hp&ei=QACkW5_iH8ivswHc4rnADA&q=spazio+tadini+&oq=spazio+tadini+&gs_l=psy-ab.3..0i203k1l6j0i22i30k1l4.1445.3939.0.8472.15.11.0.3.3.0.106.938.10j1.11.0....0...1c.1.64.psy-ab..1.14.963.0..0j35i39k1j0i10i203k1.0.z_tg2teeM-I
https://www.ilpost.it/
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Sofia Loren sul set di Pane, amore e… Pozzuoli, Napoli, 1955 foto Paolo Di Paolo © Archivio Paolo Di Paolo 

 

Il principale dei fotografi del Mondo era Paolo Di Paolo, che quando la rivista chiuse 

smise di fare il fotografo e che per questo oggi non è molto conosciuto. Di recente 
però sua figlia lo ha convinto a esporre una parte delle 250mila fotografie che 

scattò in quegli anni: fino al 30 giugno si possono vedere al MAXXI di Roma, nella 
mostra Paolo Di Paolo. Mondo perduto, sponsorizzata dalla azienda di moda 

Gucci. 

Di Paolo fu il primo fotografo del Mondo di Pannunzio a firmare una fotografia – 
accadde nel gennaio del 1959 – e l’autore dell’ultima immagine che fu pubblicata 

dalla rivista nell’ultimo numero. Molisano, negli anni Trenta andò a Roma per 
studiare e frequentare la facoltà di Filosofia alla Sapienza: lì conobbe molti 

esponenti del mondo dell’arte di quegli anni. 

Cominciò a fare fotografie da dilettante, proprio sul Mondo. Negli anni la 
rivista pubblicò 573 delle sue fotografie: alcune ritraggono famosi personaggi del 

mondo culturale dell’epoca, altre mostrano la provincia italiana e i suoi 
cambiamenti di quei decenni. Della prima categoria ci sono per esempio Pier Paolo 

Pasolini al Monte dei Cocci a Roma, Giuseppe Ungaretti che gioca con un gatto, 
Anna Magnani che prende il sole, Kim Novak che stira in camera al Grand Hotel e 

Sofia Loren che scherza con Marcello Mastroianni negli studi di Cinecittà. Della 
seconda invece i funerali di Palmiro Togliatti e l’Autostrada del Sole, quando fu 

inaugurato il tratto Roma-Firenze, nel 1962, ma anche una famiglia per la prima 

volta di fronte al mare di Rimini: la fotografia faceva parte di un servizio sulle 
vacanze degli italiani che accompagnava un articolo di Pasolini, “La lunga strada 

di sabbia”, pubblicato nel 1959. 

Come racconta Giovanna Calvenzi, curatrice della mostra, nel catalogo a essa 

dedicato: 

https://www.maxxi.art/events/paolo-di-paolo-mondo-perduto/
https://www.amazon.it/Paolo-perduto-Fotografie-1954-1968-illustrata/dp/8831785907/?tag=ilpo-21
https://www.amazon.it/Paolo-perduto-Fotografie-1954-1968-illustrata/dp/8831785907/?tag=ilpo-21
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Il Mondo si era imposto come periodico che usava la fotografia in modo eccentrico, 

che privilegiava il racconto dell’Italia “vera”, provinciale e povera, in 
contrapposizione ai sogni suggeriti dalle linee editoriali di altri periodici. È una 

palestra per i dibattiti, il punto d’arrivo dei fotogiornalisti più attenti, e diventa nel 
tempo anche una scuola di visione. Non dà incarichi ai fotografi, ma nella libertà 

delle proposte visive che riceve il giornale segue e realizza una propria linea 
narrativa. I fotografi sono quindi stimolati a proporre il meglio di quanto hanno 

realizzato, cercando storie, volti, situazioni che siano in sintonia con la “filosofia” 
del giornale. (…) Nei ricordi di Paolo Di Paolo Il Mondoaveva uno stile severo e 

collaboratori di prestigio: Pannunzio sceglieva le foto, impaginava personalmente 
il giornale su un tecnigrafo in un angolo e misurava la lunghezza dei testi con una 

cordicella. 

Di Paolo smise di fare il fotografo perché con la chiusura del Mondo non c’erano 
più giornali per cui poteva continuare a fare lo stesso genere di fotografie: erano 

richiesti soprattutto scatti da paparazzi. Alla chiusura della rivista per cui aveva 
sempre lavorato, mandò a Pannunzio un telegramma che diceva: «Per me e per 

altri amici muore oggi l’ambizione di essere fotografi». Nel 1970 il suo lavoro 

divenne un altro: progettare e curare libri e calendari per l’Arma dei Carabinieri. 

Oggi Di Paolo ha 94 anni: a sua figlia Silvia ne sono serviti venti per convincerlo a 

esporre le sue vecchie fotografie che, secondo la storia che racconta, trovò un 
giorno per caso in cantina, mentre cercava un paio di sci, senza che lui gliene 

avesse mai parlato prima. 

Per altre immagini: link 

Mandy Barker, la fotografia di denuncia 

sull'inquinamento da plastica 
 

di Tosca Ballerini da http://www.nationalgeographic.it 

 

La fotografa britannica, National Geographic Explorer, con la sua opera coglie 

l'aspetto artistico di un problema drammatico. Le sue immagini in mostra nel Foyer 
Sinopoli dell'Auditorium Parco della Musica di Roma, in occasione del National 

Geographic Festival delle Scienze 

Un viaggio innaturale. È questo il titolo dell’intervento tenuto da Mandy 

Barker davanti a una platea di giovani studenti delle scuole romane, al Festival 

della Scienza di National Geographic in corso a Roma. La fotografa britannica ha 
mostrato ad una sala gremita le foto che scattato negli ultimi 10 anni con lo scopo 

di portare all’attenzione del grande pubblico il problema dell’inquinamento da 

plastica in mare. 

 La prima serie di immagini appartiene al progetto Soup (le cui immagini sono in 
mostra nel Foyer della sala Sinopoli in occasione del NG Festival delle Scienze): 

centinaia di frammenti di plastica multicolore, disposti a creare delle immagini 
suggestive ed attraenti al primo sguardo, fino a quando l’occhio non mette a fuoco 

i singoli oggetti e riconosce innumerevoli tipi di detriti che dal 1950 in poi, quando 
la plastica ha cominciato ad essere prodotta su larga scala, sono finiti nei mari e 

negli oceani a causa di una cattiva gestione dei rifiuti urbani. 

A causa della loro durevolezza e indistruttibilità i polimeri plastici, a differenza dei 

rifiuti di origine organica, possono essere degradati solo nell’arco di decine, 

centinaia, a volte, come nel caso del polistirene, migliaia di anni. 

  
 

https://www.ilpost.it/2019/04/21/mostra-fotografia-paolo-di-paolo-il-mondo/
https://mandy-barker.com/
https://mandy-barker.com/
https://mandy-barker.com/project.php?gallNo=4
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Mandy Barker ritratta davanti alle sue opere esposte nella mostra Planet or Plastic? di National Geographic. Fotografia di Paolo Righi 

 

  

La foto Burnt mostra frammenti di plastica parzialmente bruciati e poi 

abbandonati in mare; bird’s nest è una composizione di decine di nidi di uccelli 
marini fabbricati con lenze da pesca; 500+ mostra gli oltre 500 oggetti di plastica 

che gli scienziati hanno ritrovato nell’apparato digerente di un pulcino di albatros 
morto nel vortice del Pacifico settentrionale, la regione degli oceani con la più 

grande concentrazione di detriti plastici. I piccoli albatros nutriti con plastica 
muoiono di fame, con il ventre pieno di oggetti non digeribili che i loro genitori 

hanno scambiato per cibo. 

 
PENALTY - World. Fotografia di Mandy Barker 

http://www.nationalgeographic.it/wallpaper/2019/04/12/foto/mostra_planet_or_plastic-4366358/1/
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Con Penalty, le centinaia di palloni, 769 per la precisione, persi o abbandonati, 

raccolti in 144 spiagge di 41 paesi del mondo attraverso una rete di volontari in 
soli 4 mesi, una serie che si compone di fotografie che riportano nel totale, per 

continente e poi per nazione. 
 

La platea di giovani si mostra interessata e pone domande: “Perché hai cominciato 
a fotografare la plastica?” Mandy Barker spiega che quando era una bambina 

andava sulla spiaggia vicino a dove abitava e raccoglieva conchiglie, pezzi di legno, 
piume di uccello. Quando da grande è tornata in visita a casa dei suoi genitori, in 

riva al mare, si è trovata davanti agli occhi uno scenario completamente diverso: 
al posto degli oggetti naturali della sua infanzia sulla spiaggia c’erano tappi di 

bottiglie, frammenti di sacchetti di plastica, pettini, spazzolini, accendini, siringhe 

usate, pezzettini di polistirene, pezzi di giocattoli e chi più ne ha più ne metta. 

 “La raccogli da sola o qualcuno ti aiuta?” chiede uno studente. 

All’inizio la fotografa ha cominciato a raccogliere la plastica da sola, con l’obiettivo 

di mostrare a chi vive lontano dalla spiaggia tutta la spazzatura che ci si trova 
sopra. Quando il suo lavoro ha cominciato ad essere conosciuto le persone hanno 

cominciato a inviarle rifiuti in plastica provenienti da tutte le parti del mondo, come 
i palloni da calcio rappresentati nell’immagine Penalty (penalità), composta da 769 

palloni da calcio provenienti da 41 paesi, ritrovati su 144 spiagge del mondo e 

inviati alla fotografa da 89 cittadini. 

“Hai usato dei programmi come Photoshop per comporre le foto?” domanda 

qualcun altro. “Divido i frammenti di plastica in base alle loro dimensioni, li metto 
su uno sfondo nero e poi li fotografo” spiega Barker. “Prima quelli più piccoli, poi 

quelli di dimensioni medie, infine quelli più grandi. Dopo li metto tutti assieme con 

Photoshop creo le composizioni.” 

 Rispondendo alla curiosità degli studenti Mandy Barker spiega che la maggior 

parte dei rifiuti da lei raccolti non è riciclabile, e nel corso degli anni lei ne ha 
accumulati chili e chili, che conserva nel garage, nella cantina, nello sgabuzzino. 

“Continuo a lavorare sui rifiuti plastici perché spero che riusciremo a liberarci 
dell’inquinamento da plastica” dice la fotografa. “La plastica in sé non è qualcosa 

di negativo. La plastica è utile. Pensiamo alle applicazioni nell’ambito sanitario.” 

“Quello che dobbiamo fermare è l’utilizzo di plastica usa e getta” dice la fotografa. 

Marco Cattaneo, direttore di National Geographic Magazine Italia è sul palco 

assieme a lei e ricorda alla platea che “Nei soli Stati Uniti vengono utilizzati ogni 
giorno 500 milioni di cannucce di plastica”. E anche in Italia le cannucce di plastica 

sono presenti sul 90% delle spiagge studiate. 

Le immagini di Mandy Barker sono state pubblicate su numerose riviste e alla sua 
opera è stato dedicato un servizio (Rifiuti come opere d'arte) sul numero di giugno 

2018 di National Geographic, quello reso famoso dalla copertina dove un sacchetto 
di plastica galleggiante a fior d’acqua simula la forma di un iceberg, come a 

ricordarci che l’inquinamento da plastica che vediamo è solo la minima parte 

dell’inquinamento marino da rifiuti plastici. 

Questa estate Mandy Barker accompagnerà un gruppo di ornitologi in un’isola 

remota del Pacifico Meridionale per studiare le popolazioni di uccelli marini che lì 
nidificano. La notte i ricercatori faranno vomitare i pulcini per raccogliere i rifiuti 

plastici che hanno nello stomaco, poi li nutriranno con vero cibo per permettere 

loro di crescere e non fare la fine del giovane albatros dal cui corpo sono stati 

recuperati i rifiuti plastici della foto 500+. 

“Credo che sarà un’esperienza scioccante e triste” dice la fotografa, aggiungendo 
che dopo questo lavoro sugli uccelli marini ha in cantiere il progetto di lavorare 

sulle fibre sintetiche che compongono molti capi di abbigliamento. “Se non vi 

https://www.legambiente.it/wp-content/uploads/indagine_beachlitter2018.pdf
https://www.legambiente.it/wp-content/uploads/indagine_beachlitter2018.pdf
http://www.nationalgeographic.it/wallpaper/2018/06/05/foto/rifiuti_come_opere_d_arte-4007939/1/
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vestite di lana, cotone, o altre fibre naturali, molto probabilmente vi vestite di 

plastica.” E ad ogni lavaggio migliaia di fibre sintetiche invisibili vengono scaricate 
nelle tubature e alla fine finiscono in mare, dove sono accidentalmente ingerite 

dagli organismi marini ed entrano e si accumulano nelle reti alimentari. 

Robert Doisneau, grandi scatti di gente comune 
 

di Andrea Ioime da http://www.ilfriuli.it 

 

                            
© Atelier Robert Doisneau, Be-bop encave,1951 

Uno dei maestri della fotografia del ‘900, al centro di una grande mostra al 

Magazzino delle Idee di Trieste 

Se esistesse una classifica dei più grandi fotografi del 20° secolo, il suo nome 
sarebbe nella ‘top 5’ vicino a Capa e Cartier-Bresson. Autore di uno degli scatti-

icona del ‘900, Il bacio (Baiser de l’Hotel De Ville, scattata nel 1950, durante un 
servizio per la rivista Life), la fotografia più riprodotta in assoluto nella storia, il 

francese Robert Doisneau (1912-1994) è stato uno dei maestri della ‘fotografia 

umanista’. E anche un artista tout court, amico di attori, musicisti, scrittori…  

Icone in bianco e nero 

Da sabato 13 al 23 giugno, il Magazzino delle Idee di Trieste presenta la mostra 

Robert Doisneau. Across the century, organizzata dall’ErPac in collaborazione con 

diChroma photography di Madrid.  

Un’ampia retrospettiva con 88 fotografie in bianco e nero che sintetizzano l’intero 
arco della sua attività artistica, dal 1929 al 1987. Ogni volta che venivano 

pubblicate nelle riviste del dopoguerra, le sue fotografie avevano il potere di dare 

http://www.grida.no/resources/6917
http://www.ilfriuli.it/
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alle persone fiducia nel futuro, malgrado la Francia fosse distrutta e la povertà 

riguardasse la maggior parte della popolazione. 

La bellezza del ‘quotidiano’ 

La sua fotografia ‘umanista’ si concentrava infatti sulle persone e non su un evento 
specifico, raccontando la vita quotidiana o, con le parole di Victor Hugo, “lo 

straordinario nel profondo dell’ordinario”.  

Al Magazzino delle Idee saranno esposte tutte le tematiche più importanti su cui 

Doisneau ha lavorato: la vita quotidiana e quella di strada, Parigi e i sobborghi, i 
bambini, la ricostruzione della Francia dopo la guerra... Selezionate dalla collezione 

dell’Atelier Doisneau, raccontano la passione dell’autore che più ha celebrato la 
bellezza misconosciuta della quotidianità, creando un immaginario collettivo 

basato sulla vita della gente comune, con uno sguardo sempre attento al mondo 

e agli ‘altri’. 

L’uomo prima del denaro 

Fotografo ‘per commissione’, autore di scatti industriali, talvolta pubblicitari, per 
committenti come Renault, Vogue, ecc, cui si dedicava con cura minuziosa e 

costante inventiva, nel corso degli anni Doisneau ha accumulato testimonianze 

sull’ambiente che lo circondava, la sua epoca e ritratti dei contemporanei.  

La mostra si presenta quindi come una vera e propria passeggiata nel 20° secolo 
attraverso le sue immagini più iconiche, sempre realizzate con l’intenzione di dare 

dignità e valore alla fotografia, cercando però di svincolarla da una considerazione 
meramente ‘professionale’, occupandosi in primo luogo di soggetti che non 

interessavano a nessuno e che non avevano nessun valore commerciale.  

Sguardi 'imperfetti' 

Il suo oggetto privilegiato era Parigi, dove realizzò serie di scatti innovativi nella 
loro ‘imperfezione’, dominati da una forte carica umana: immagini di una metropoli 

non convenzionale, fatta di piccola gente, di musica, di grandi e bambini, i cui 

sguardi trasudano umanità e tenerezza. Un modo di lavorare poco convenzionale 
e fuori dagli schemi per un fotografo “animato dal solo bisogno di registrare quello 

che lo circonda, senza aspirazioni a ottenere risultati economici”. 

Dal 13 aprile al 23 giugno 2019 
Magazzino delle Idee, Corso Camillo Benso Conte di Cavour, n.2, 34132 Trieste  

Orario: Da martedì a domenica: 10:00 – 19:00, Lunedì chiuso 
www.magazzinodelleidee.it - info@magazzinodelleidee.it – tel. 040 377 4783 
 

Dolcini in mostra al Mar, la curatrice: «Aveva uno 

sguardo autentico e consapevole» 

di Alessandro Montanari da https://www.ravennaedintorni.it 

Alessandra Dragoni ha curato con Gabriele Pezzi l’esposizione tratta da 
un archivio di migliaia di immagini del fotografo di Marina di Ravenna: un 

lavoro di meticolosa ricostruzione durato tre mesi. «Oggi il linguaggio 

visivo ci pervade, servono nuovi strumenti per decodificarlo» 

Un padre falegname che le ha trasmesso la passione per la fotografia, un percorso 

che l’ha portata a lavorare ad Amsterdam, a Milano e a creare a Ravenna lo studio 
My Camera e a curare diverse esposizioni fotografiche. «La fotografia fa parte della 

mia vita in maniera invasiva e ossessiva», dice oggi Alessandra Dragoni. È lei, 

http://www.magazzinodelleidee.it/
mailto:info@magazzinodelleidee.it
tel:0403774783
https://www.ravennaedintorni.it/
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insieme a Gabriele Pezzi, ad aver curato l’esposizione che inaugurerà il 27 aprile 
al Mar, con protagonista Arrigo Dolcini. 

 

Dolcini, nato nel 1908, a partire dalla fine degli anni ’40, svolge l’attività di 
fotografo principalmente a Marina di Ravenna in uno studio che è anche negozio 

di pellicole (Foto Nettuno) e racconta i cambiamenti della località nell’immediato 
Dopoguerra. La Classense nel 2007 ha acquisito migliaia di immagini che 

sono state sottoposte all’attenzione di Dragoni: «Ho scoperto l’esistenza della 
fototeca della biblioteca qualche anno fa, lavorando ad un progetto su Antonioni. 

Qualcuno deve aver intercettato la mia passione per l’archivio fotografico e così mi 
è stato illustrato l’archivio Dolcini. Da lì è nato il progetto di farne una mostra che 
avesse lo scopo di valorizzare e far conoscere il patrimonio della fototeca». 

Dragoni spiega che la passione per la fotografia le è stata passata da suo 

padre: «Aveva una camera oscura e per circa vent’anni ha fotografato nel tempo 
libero. Era un bravissimo falegname e ho ereditato da lui il concetto di lavorare 

divertendosi e anche la mia prima attrezzatura». Negli anni Ottanta «abitavo ad 
Amsterdam dove lavoravo come archivista in un’agenzia di stampa che distribuiva 

materiale fotografico a giornali, quotidiani e case editrici mentre studiavo la 
camera oscura ed il ritratto». In Olanda «la fotografia intesa come arte e ricerca 

era già molto diffusa e praticata ed ho imparato molto e capito che quella della 
fotografia sarebbe stata la mia strada». Oggi, «pur considerandomi un’autodidatta 

posso dire senza falsa modestia di avere una vasta esperienza. Dagli archivi 
olandesi all’esperienza milanese come fotografa e photoeditor all’Accademia di 

belle Arti di Ravenna con Guido Guidi; un percorso che comprende più scuole e 
che mi consente di cimentarmi anche con la fotografia di altri». 

Dragoni dice di amare la fotografia «di quello che conosco, ogni volta rivestito da 

un sentimento diverso: attrazione, timore, curiosità e il caso che gioca sempre un 
ruolo importante. Amo molto le committenze e sono pronta a cimentarmi nel 

paesaggio ma prediligo i dettagli ed il ritratto». I progetti personali «possono 

essere anche diversi tra loro e cambiano con l’andare del tempo: l’esperienza e la 
vita li influenzano. In questo momento è la memoria il soggetto sul quale rifletto 

di più con le mie fotografie, e poi ho iniziato anche a fotografare il centro di 
Ravenna, cosa che mi è sempre risultata difficile, in precedenza». 
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Per scegliere le foto della mostra sono serviti tre mesi di lavoro. Dragoni ha 

visionato l’intero archivio e parlato con le poche persone rimaste che hanno 
conosciuto Arrigo Dolcini: «La nipote Laura, figlia del fratello Renato, e Pericle 

Stoppa sono stati di grandissimo aiuto, fondamentali nel ricostruire la vita e il 
lavoro di Arrigo». Per quanto riguarda la scelta delle immagini, «ci è voluto molto 

rigore per selezionare 90 immagini da un gruppo di 12mila. Non è stato semplice 
ricostruire una carriera da un archivio recuperato per caso in un mercatino 

dell’usato». Dolcini aveva «una forte inclinazione all’umano. Non aveva velleità 
autoriali. Nonostate ciò, il suo guardare, ripulito dai doveri delle 

committenze, è frutto di uno sguardo autentico e consapevole». Insieme 
alla mostra uscirà un libro edito da Danilo Montanari nel quale Dragoni e Sabrina 

Ragucci illustreranno la fotografia di Dolcini e di come la si possa paragonare a 

quella dei maestri a lui contemporanei. Tra i nomi citati quelli di Diane Arbus, 
August Sander, Garry Winogrand. Al tempo «la fotografia “a portata di mano” era 

ancora una novità, dove i soggetti si offrono con naturalezza e con un certo 
ingenuo stupore, e penso sia questa la caratteristica che più mi ha stimolato 
durante lo studio dell’archivio». 

Un tempo lontano rispetto ad oggi in cui il digitale ha reso tutti un po’ fotografi 
inflazionando il mezzo. Dragoni comunque “assolve” l’epoca contemporanea: «Non 

credo si possa attribuire alla tecnica o alla tecnologia il modo di intendere la 
fotografia. In un certo senso trovo positiva questa inflazione. Il linguaggio visivo 

ci pervade e dobbiamo attrezzarci per decodificarlo. Più persone avranno 
accesso alla fotografia più diventerà importante studiarla, creare strumenti per 

comprenderla e comprenderne il fondamentale contribuito alla cultura 
contemporanea. La fotografia compie quest’anno 180 anni, è giovane e possiamo 
ancora recuperare per conoscerne la storia». 

Per altre immagini: link 

--------------------- 

ARRIGO DOLCINI, PROFESSIONE FOTOGRAFO 
MARINA DI RAVENNA NEGLI ANNI ‘50 E '60 

8 Aprile 2019 - 30 Giugno 2019 

Museo d'Arte della città di Ravenna,  via di Roma, 13 RA  

Tel.+39 0544 482477- Tel.+39 0544 482356- fax 39 0544 482450 - info@museocitta.ra.it 
INGRESSO: mostre e collezioni del MAR: intero € 6, ridotto € 5 

ORARI: dal martedì al sabato: 9.00-18.00 - domenica: 11.00-19.00 – lunedì: chiuso 
la biglietteria chiude un’ora prima 
 

Intervista a Lorenzo Tugnoli, il fotogiornalista italiano 

che ha vinto il premio Pulitzer 
    

di Giulia Ronchi da https://www.artribune.com  
  
A seguito di anni di lavoro nelle zone più difficili del pianeta giunge l’ambito 

premio. Chi è Lorenzo Tugnoli e qual è il percorso che l’ha portato fino a questo 
punto? 
 

Lorenzo Tugnoli (Lugo, Ravenna, 1979) ha da poco ricevuto il Pulitzer per la 
sezione Best feature photography, ovvero miglior servizio fotografico, grazie al suo 

reportage dallo Yemen, realizzato per il Washington Post nel 2018.  Un 

riconoscimento che arriva a poca distanza dal premio del World Press Photo, 
sezione General News. Lo abbiamo intervistato per farci raccontare la sua 

esperienza e quanto il potere mediatico abbia influenza all’interno di una guerra. 

 

https://www.ravennaedintorni.it/cultura/2019/04/26/intervista-curatrice-mostra-fotografie-arrigo-dolcini-museo-mar-ravenna/
https://www.artribune.com/author/giuliaronchi/
https://www.artribune.com/arti-visive/fotografia/2019/04/world-press-photo-contest-i-vincitori-delledizione-2019/
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Aden Yemen, 19 maggio 2018 © Lorenzo Tugnoli Contrasto 

 

Sei il primo fotografo italiano ad aggiudicarti un Pulitzer, arrivato poco 

dopo il premio del World Press Photo. Una doppia gratificazione giunta in 

seguito a un duro lavoro. Come hai accolto la notizia? 

C’è stata un sacco di attenzione su questo lavoro negli ultimi giorni. Non ho ancora 

digerito la situazione, perché sono sempre stato al telefono per interviste, però 
sono contento che questa cosa possa portare più visibilità allo Yemen e alla 

redazione fotografica del Washington Post. L’anno scorso il giornale e i photoeditor 
hanno messo un’incredibile quantità di energia e fondi sul progetto, un 

investimento che nessuno aveva mai fatto prima. 

In quali circostanze è avvenuto questo reportage? 

Sono partito con un giornalista che seguiva lo Yemen già da molto tempo. Ho 
cercato di capire se il giornale finanziasse il viaggio, ho reperito i fondi e sono 

andato. 

Nell’arco di quanto tempo lo hai realizzato? 

Abbiamo fatto il primo viaggio a maggio 2018 e poi un altro fra novembre e 

dicembre. Tutte e due le volte siamo stati più o meno un mese. 

Fotografare in zone sottoposte a dittatura o governi dispotici non credo 

che faciliti il lavoro dei media. 

Si, è difficilissimo lavorarci. Ci vogliono mesi e mesi per riuscire a ottenere un 

visto. 

Qual è la situazione politica attuale dello Yemen? 

Il paese è diviso in due parti, una controllata dal governo “riconosciuto”, 

supportato dall’Arabia Saudita, e un altro dai ribelli. 

E dove sei stato? 

Ho viaggiato in entrambe le parti, le condizioni sono diverse. Nella parte dei ribelli 
c’è un controllo totale, se sei in albergo non lo puoi abbandonare per nessun 

motivo, se non scortato. Ci sono persone che ti seguono continuamente per 
controllare cosa fai. Nel sud del paese è un po’ più facile. Ma da entrambe le parti 

https://www.artribune.com/wp-content/uploads/2019/04/2_Aden-Yemen-19-maggio-2018-%C2%A9-Lorenzo-Tugnoli_Contrasto.jpg
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quello che cercano di fare è influenzare il tuo reporting per i loro scopi di 

propaganda. 

E loro, da questo punto di vista, avevano interesse a farvi vedere le zone 
più critiche del paese, come gli ospedali, le condizioni di carestia e le 

macerie? 
Dipende dove. Nel nord ci sono questi paesaggi totalmente rasi al suolo a causa 

dei bombardamenti sauditi, loro nemici. Quindi sono contenti di farti vedere i 
luoghi bombardati, i bambini malati, è come dimostrarti quanto l’Arabia Saudita 

sia “cattiva” e stia creando distruzione. Poi, ovviamente, non ti mostreranno le 
loro posizioni militari né le loro prigioni segrete. Dall’altro lato, le milizie alleate 

con i sauditi non vogliono farti andare nei territori bombardati da loro. 

Questo solleva un fatto interessante, quello della manipolazione 

mediatica delle immagini. 

Si, è come se tu fossi sempre in attesa di “farti usare” per la loro propaganda. Non 

c’è mai l’idea che siamo lì a fare il nostro lavoro e possiamo farlo liberamente, 

senza interferenze. 
 

 

Ritratto di Lorenzo Tugnoli 

 

Fotografare tali situazioni direi che ha in sé una grossa responsabilità 

etica. Qual è il tuo punto di vista su questo aspetto? 

È molto interessante come noi guardiamo in modo diverso a seconda del nostro 

background. Se noi parliamo la stessa lingua e capiamo la cultura la guardiamo in 
un modo, se non la capiamo la guardiamo in un altro. La guerra, la carestia, i 

campi profughi, sono in genere stati rappresentati da maschi bianchi che poi 

tornano nelle loro belle città (come per esempio io che in questo momento sono a 

New York). 

E cosa si può fare a riguardo? 

Bisogna rendersi conto che in una simile situazione è necessario porsi delle 
domande: come stiamo rappresentando queste persone? Questo bambino 

morente lo fotograferei nello stesso modo se fosse un mio familiare, se fosse 
bianco e italiano?  È molto importante per capire quanto sia umanizzante il tipo di 

rappresentazione che si vuol dare. 
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Ovvero? 

Io faccio il fotogiornalista da dieci anni, e so che nei prossimi dieci ci saranno 
sempre campi profughi e bambini sporchi per strada, militari coi fucili… sono delle 

costanti che sempre esisteranno nel mio lavoro. Non puoi toglierli, è l’unico modo 
per rappresentare la guerra. Però, puoi pensare in modo critico a come li stai 

rappresentando. 

La stessa motivazione del premio Pulitzer sottolinea due aspetti che 
convivono nella tua fotografia, sia l’orrore della guerra che una certa 

delicatezza nel trattarla. 

Questo, bisogna dire, viene sì dalle mie foto, ma è stato anche molto voluto, non 
solo da me ma anche dagli editori con cui lavoro. Abbiamo fatto una selezione di 

immagini in questa direzione. 

Cos’è per te uno scatto ben riuscito? 

Prima di tutto, uno scatto ben riuscito lo riconosci giorni, settimane, mesi, dopo 

che è stato fatto. Non credo che abbiamo coscienza, mentre scattiamo, del valore 
delle immagini. Ci rendiamo conto che stiamo facendo qualcosa di interessante, 

però dobbiamo essere concentrati a “prenderla” quella scena. 

In che senso? 

Possiamo avere un’idea in testa, ma se il soggetto si sposta non abbiamo più 
l’immagine. Io lavoro con un’etica professionale che non mi permette mai, in 

nessuna situazione, di chiedere a una persona di posare o fare una determinata 

cosa. Devo aspettare che la cosa succeda. 

E quando succede? 

Bisogna mettere insieme la testa, l’occhio e il cuore, come diceva Henri Cartier 

Bresson, far coincidere la geometria con l’emozione di quel momento. L’immagine 
riuscita è un’immagine che comunica. Un mio amico di Magnum mi ha insegnato 

che ci dev’essere una connessione, tra te e quello che stai guardando. 

Un’immagine vuol dire niente e vuol dire tutto, se è vera viene fuori. 

E come è possibile che questo avvenga? 

Bisogna comunicare con il mondo, bisogna rischiare e aprirsi alle persone, perché 

è l’unico modo in cui esse si aprano a te. 

Qual è stato il tuo primo ingaggio come fotoreporter? 

È stato probabilmente nel 2006, sono andato in Chiapas, Messico. Ho fatto un 

lavoro sugli Zapatisti. Poi sono andato in Libano… questi luoghi, da un punto di 

vista geopolitico, sono stati la mia fotografia da sempre. 

Quando hai intrapreso questa carriera ti saresti aspettato di trovarti a 

lavorare in luoghi così difficili? 

Quello ho cercato di capire, un po’ per gradi, è quanto ero capace fare questo 
mestiere. Sono andato, ho messo insieme il lavoro e valutato la mia resistenza in 

quelle situazioni. Piano piano mi sono reso conto che le cose funzionavano. Ho 

fatto, quindi, sempre di più. 

Cosa pensi abbia fatto la differenza nella tua carriera? 

Ciò che ha contato nella mia carriera è stata la disponibilità di viaggiare e abitare 
in certi posti. Mi sono trasferito a Kabul in Afghanistan attorno al 2010: questo ha 

fatto molta differenza, perché c’era bisogno di fotografi da parte di ONG e testate 
giornalistiche. È stato parte dell’equazione del mio successo: io non vado a fare 

servizi in Medio Oriente, io lì ci abito, ormai da quindici anni. 

 

Per altre immnagini: link 

 

https://www.artribune.com/arti-visive/fotografia/2019/04/intervista-lorenzo-tugnoli-fotogiornalista-italiano-premio-pulitzer/?utm_source=Newsletter%20Artribune&utm_campaign=f85dd71a84-&utm_medium=email&utm_term=0_dc515150dd-f85dd71a84-153791997&ct=t%28%29&goal=0_dc515150dd-f85dd71a84-153791997
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Lontano. Caio Mario Garrubba. Fotografie 

Comunicato stampa da http://www.arte.it 

 

 
© Archivio storico Luce | Caio Mario Garrubba, Praga, 1957 

  
Si poteva incontrare alle due di notte in un night club di Berlino Est, in piena Guerra 

fredda, mentre sorseggiava champagne sovietico, o in un’assolata via di Madrid a 
mangiare gamberetti e a studiare volti e gesti dei passanti. Taciturno e silenzioso 

come un gatto sornione pronto a “scattare” – così lo definiva lo scrittore, e 

fotografo, Ermanno Rea –, a chi gli chiedeva perché usasse un’attrezzatura così 
elementare (una fotocamera Leica e qualche obiettivo in più), Caio Mario Garrubba 

rispondeva che le fotografie “si fanno con la testa e non con le macchine”.  

A un’antipatia a pelle per i potenti, che cercava di riprendere nei momenti più 

“fetenti”, come lui stesso racconta, faceva corrispondere una passione 
incondizionata per le persone che incontrava per strada, che sono diventati nelle 

sue immagini i soggetti straordinari di uno dei più profondi sguardi fotografici 

del secondo Novecento.  

Per la prima volta una grande mostra rivela nella sua completezza il 
talento di uno degli autori più importanti del fotogiornalismo italiano ed 

europeo, grazie all’acquisizione da parte dell’Archivio Storico dell’Istituto 
Luce dell’intero archivio del fotografo oggi scomparso (60.000 negativi e 

40.000 diapositive, oltre a un gran numero di stampe vintage, appunti e 

provini). 

Lontano. Caio Mario Garrubba. Fotografie è il titolo dell’esposizione ospitata 

dalla Galleria Nazionale d’Arte Moderna e Contemporanea di Roma, curata 
da Gabriele D’Autiliaed Enrico Menduni, organizzata e promossa da Istituto 

Luce-Cinecittà e aperta al pubblico dal 16 aprile al 2 giugno 2019. 
100 scatti, in gran parte inediti, per (ri)scoprire lo sguardo, i viaggi e gli 

http://www.arte.it/
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itinerari umani di un autore ancora troppo poco conosciuto in Italia, stimato a 

livello internazionale come un autentico maestro. 

Cosmopolita per scelta, fotoreporter indipendente tra i primi a varcare la 

cortina di ferro e a raccontarla al mondo occidentale, la mostra vuole 
mettere in luce quella tenace e responsabile volontà di documentare che 

ha caratterizzato la produzione di un reporter al quale poco interessavano 
gli eventi con la e maiuscola e meno ancora la miseria o le guerre, 

soggetto privilegiato dei reporter di ieri e di oggi. 

Cosmopolita per scelta, fotoreporter indipendente tra i primi a varcare la cortina 

di ferro e a raccontarla al mondo occidentale, la mostra vuole mettere in luce 
quella tenace e responsabile volontà di documentare che ha caratterizzato la 

produzione di un reporter al quale poco interessavano gli eventi con la e maiuscola 

e meno ancora la miseria o le guerre, soggetto privilegiato dei reporter di ieri e di 

oggi. 

Lontano mostra in un percorso espositivo fluido, internamente ritmato, in 100 
splendidi scatti prevalentemente in bianco e nero con una preziosa, sorprendente 

appendice dedicata al colore, i tanti altrove di questo viaggiatore partecipe. Le foto 
portano nel titolo questo semplice passaporto, ‘Mosca 1957’, ‘Cina 1959’, ‘Berlino 

1961’ (lo scatto ammutolito di un uomo dietro il Muro che si sta costruendo), 
‘Cecoslovacchia anni sessanta’ (un ottovolante che dice con poetica evidenza 

quanto sta per scoppiare politicamente nel paese) e così viaggiando con gli occhi.  

Il campo di Garrubba è la vita vera còlta di sorpresa, non posata. Ci sono 

fiere paesane, molti bellissimi balli, ci sono baci. Ci sono pose rubate, ed è lì che 
il fotografo coglie lo spirito di una vita, e di un’epoca. Può essere la mano su un 

cappello, un profilo distratto, le spalle ad altezza di fondoschiena di Mao e 
Chruščëv (una foto, come nota il curatore Enrico Menduni, da cacciata immediata 

per un ‘fotografo del comunismo’), il sorriso appannato di John Kennedy o la noia 

sorniona di Nixon accanto a JFK; l’espressione importunata del dittatore polacco 
Jaruzelski. Uno sguardo di uomo freddo ma vivo davanti al mausoleo di Stalin. I 

bambini ipnotici di Ulan Bator, l’abbraccio di due vecchi compagni napoletani. Sono 
momenti in cui tutti, gente comune e uomini di potere non comune, si trova in 

libertà. Còlta di sorpresa, con la divisa della propria rappresentanza a riposo. Sono 
donne e uomini liberi e distratti, e Garrubba in questo disimpegno ne rivela 

semplicemente, e con il riserbo del maestro, l’animo. 

La mostra ci restituisce così un atlante, di ‘anni interessanti’ quelli dai ’50 ai 

’70, dall’Europa all’Asia a New York, in un tempo disseminato di muri che si 
alzavano (Berlino, la Cortina di ferro, la Guerra Fredda), di mondi in conflitto (la 

Russia comunista e gli Stati Uniti), di tradizioni gelose e chiuse (la Cina, il Tibet, 
le Chiese d’Italia, di Polonia, dei monasteri buddhisti; la chiesa del comunismo; la 

stessa Napoli dei vicoli). Stupisce quanto quello sia il nostro mondo di oggi. 
E stupisce quanto queste latitudini così diverse si rassomiglino, e tutti i soggetti di 

Garrubba, sprofondati nel vortice della Storia di un secolo di divisioni, violenza, 

guerre, siano tutti così profondamente umani. 
Allora si capisce quanto questo uomo profondamente napoletano e di mondo, abbia 

tessuto in oltre cinquant’anni di lavoro dietro la macchina, l’atlante fotografico di 
una geografia umana del Novecento. E come sottolinea il curatore Gabriele 

D’Autilia ‘Sono le personalità come Garrubba, capaci di attraversare i 
confini, sia quelli materiali che quelli mentali, ad averci insegnato l’arte 

della fotografia’. 

Il percorso di Lontano è impreziosito dalla presenza di materiali originali del 

‘laboratorio’ di Garrubba, a cominciare dai provini originali tagliati, dei negativi, 
e una raccolta di pensieri dai testi e appunti di Caio Mario sul mestiere del 
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fotografo. Inoltre una raccolta di riviste internazionali, tra le più autorevoli, che 

negli anni hanno dedicato copertine e articoli al suo lavoro. 

Chiude il percorso un documento toccante e molto significativo. Un corto 

documentario prodotto da Luce-Cinecittà, diretto e montato da Niccolò 
Palomba, con un’intervista aAlla Folomietova Garrubba, la moglie e 

collaboratrice fondamentale di una vita, scomparsa nel gennaio di quest’anno, che 
al termine della mostra ci racconta il profilo umano, insieme a quello del fotografo, 

di Garrubba. 

Caio Mario Garrubba (Napoli, 1923 – Spoleto, 2015) legato a quella cultura di 

sinistra che vide nell’Unione sovietica e nei paesi del socialismo reale una promessa 
e una speranza, seppe fotografare questa realtà sempre con un occhio 

disincantato, ma costantemente partecipe delle persone e del fattore umano. Da 

qui una fotografia che non è testimonianza oculare della Storia di un secolo, ma 

dell’umanità e della vitalità che l’hanno mossa. 

A partire da un viaggio nel ’53 nella Spagna franchista, il percorso fotografico di 
Garrubba - e della mostra - ci porta nella religiosa Polonia comunista (dove 

incontra quella che diventerà la sua amatissima compagna, Alla Folomietova), 
nella Cina “lontana” (famoso è il suo scatto di Chruščëv ritratto di spalle accanto 

a Mao Zedong) e nella fredda e cupa Unione Sovietica post-staliniana. Ma anche a 
Napoli e nella terra d’origine dei suoi genitori, la Calabria, nonché in Brasile, a 

Thaiti, negli Stati Uniti, e in Francia, dove incontrò Henri Cartier-Bresson, il più 
noto estimatore del suo lavoro, con il quale condivideva non solo l’amore per la 

Leica – la fotocamera “storica” del reportage internazionale – ma anche quello per 

l’arte, fondamento di un'"educazione visiva” che lo accompagnerà in ogni suo scatto. 

Accompagna la mostra alla Galleria Nazionale d’Arte Moderna, un catalogo edito 
da Contrasto e Istituto Luce-Cinecittà, con tutte le fotografie in esposizione, 

corredato dai saggi dei curatori Gabriele D’Autilia e Enrico Menduni, che tracciano 

il profilo etico ed estetico del reporter Garrubba e lo inquadrano nella sua definitiva 
collocazione internazionale, a fianco dell’amico Cartier Bresson, e dei grandi 

fotografi americani di Magnum, di un’estetica mitteleuropea che il fotografo 
studiava con attenzione. Oggi è la fotografia europea a tenere Garrubba tra i testi 

da studiare e capire. Completa il volume un ricordo di Maria Gabriella Macchiarulo 
dedicato ad Alla Folomietova Garrubba, moglie di Caio Mario e fondamentale 

collaboratrice di una vita. 

------------ 

LONTANO. Caio Mario Garrubba, a cura di Gabriele D’Autilia, Enrico Menduni 

dal 16 Aprile 2019 al 02 Giugno 2019 

Roma, Galleria Nazionale d’Arte Moderna e Contemporanea: viale Belle Arti 131 

da martedì a domenica 8.30-19.30; ultimo ingresso 18.45 

Promotore: Istituto Luce Cinecittà – per informazioni: +39 06 32298221 

http://www.archivioluce.com 

 

Parallel, una retrospettiva del fotografo Erwin Olaf a 

Shanghai 
 

della Redazione di https://www.31mag.nl 
 

 
Il fotografo olandese Erwin Olaf è forse più conosciuto per la sua fotografia 

stilizzata, a volte provocatoria e audace. Ha realizzato foto commerciali per 
marchi internazionali come Louis Vuitton, Microsoft e Heineken, e i suoi lavori sono 

stati pubblicate su riviste di moda e giornali, come Vogue e The New York Times. 

http://www.archivioluce.com/
https://www.31mag.nl/
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Un autore pluripremiato, le cui opere sono state esposte nelle principali gallerie e 

musei di tutto il mondo. 

Un'esposizione che rivela il lato più nascosto dell'artista sullo sfondo di una città 
dall'energia illimitata. 

 

 

 

“Parallel”, è il titolo della retrospettiva allestita dal Centro di fotografia di 
Shanghai. L’esposizione, che durerà fino al 30 maggio, intende rivelare al 

pubblico un lato più personale e nascosto di Olaf . 

Saranno visibili alcune delle sue prime opere d’autore, come la serie “Chessmen“, 
che gli è valsa il riconoscimento internazionale nel 1988. In esposizione anche le 

foto realizzate per il Teatro De La Mar ad Amsterdam. 

Sarà presente anche una selezione di immagini tratte dalla sua trilogia di “Shifting 
Metropolises“, progetto che coinvolge tre città internazionali, Berlino, Shanghai 

e Palm Springs. L’artista si pone come osservatore del mondo e narratore delle 

sue trasformazioni. 

Per la prima volta che Olaf è uscito dallo studio per girare sul posto. 

La sua macchina fotografica si è focalizzata su Shanghai. Descrivendo la città come 
“un’adolescente giovane e sicura, piena di energia illimitata“, ha detto di 

essere attratto dal suo “micro-mondo”. 

“È un mondo costruito da 24 milioni di individui. Un mondo pieno di sentimenti. 
C’è amore, odio, tristezza”. La sua fotografia diventa il riflesso di tutto ciò che ha 

visto per le strade della città. 

Stuzzicare restando inoffensivo. Olaf invita il pubblico “a creare le proprie storie 
(…) Osservare buone immagini, fotografie, dipinti e trarne una personale 

ispirazione. Questo, credo, sia l’effetto più straordinario dell’arte”, ha detto. 

Nel tentativo di attirare gli spettatori, ha aggiunto: “Non mi importa di mettere 

una crepa nella bellezza perché la bellezza stessa è noiosa”. 

Negli ultimi 15 anni, Olaf ha esplorato la coreografia dei corpi e il loro 

rapporto con la natura.“Si può raccontare così tanto di una storia senza 
raccontare nessuna storia”, ha spiegato.L’equilibrio tra ambientazione e linguaggio 

del corpo è rivelato nelle serie di “Rain” (2004), “Hope” (2005) e “Grief” (2007). 

Artisti come Rembrandt e Vermeer sono un’ispirazione costante. 

All’età di 60 anni, Olaf si sta dedicando al tema del declino. In “Separation” 

(2003), studia sua madre che muore, sia come figlio che come 
fotografo. L’autoritratto è diventato un modo per incanalare la sua arte 

visiva. Soprattutto, la strada per “combattere i miei demoni o affrontare i 

problemi”. 

https://www.netherlandsandyou.nl/latest-news/events/2019/03/15/parallel-erwin-olaf
https://www.netherlandsandyou.nl/latest-news/events/2019/03/15/parallel-erwin-olaf
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Attivo e ambizioso tra i 30 ei 40 anni, Olaf ha osservato che “l’invecchiamento non 

sembra più un vantaggio”.”Quando sei giovane, pensi, ‘Oh no, ho un sacco di 

tempo.’ E ora pensi, ‘No, no, no, vado in vacanza, ora!'”. 

 

Juergen Teller HandBags 
 

da http://www.polomusealecampania.beniculturali.it 
 

 

Al Museo Pignatelli è esposta la mostra Juergen Teller HandBags, curata da Mario 

Codognato e Adriana Rispoli in collaborazione con lo Studio Teller, promossa dal 
Polo museale della Campania diretto da Anna Imponente e da Incontri 

Internazionali d’Arte, ed è presentata al Museo Pignatelli, diretto da Denise 

Pagano. 

Il Museo Pignatelli è tra le rarissime case-museo di Napoli, che si connota dal 2010 
anche come Villa Pignatelli-Casa della fotografia: uno spazio aperto e qualificato 

ad accogliere manifestazioni, eventi e incontri che favoriscano il confronto sui temi 
della fotografia come espressione culturale, promuovendo la riscoperta di un 

patrimonio storico ancora poco noto, la conoscenza di autori e tendenze della 

fotografia contemporanea a livello internazionale e l'approccio alle più moderne 

tecniche di comunicazione. 

Juergen Teller Handbags è l’ultimo progetto del poliedrico artista e figura iconica 
della fotografia contemporanea. Provocatorio e spesso irriverente, lo stile di Teller 

è inconfondibile: una matrice istintiva, a tratti felina con cui coglie la spontaneità 

delle situazioni e dei personaggi in un’atmosfera generalmente ludica che tradisce 
la sua personale partecipazione. Si direbbe l’opposto di una presunta fotografia 

oggettiva e razionale, nel suo lavoro si fondono moda, pubblicità, biografia e 

documentazione in una sintesi visiva pungente e provocatoria. 

Dopo le recenti mostre personali al Garage Museum of Contemporary Art di Mosca, 

al Fotomuseum di Winterthur (2018) e al Martin Gropius Bau di Berlino (2017), la 
mostra proposta per gli spazi di Villa Pignatelli è un progetto appositamente 

concepito per Napoli e totalmente dedicato a scatti contenenti uno dei massimi 
feticci della moda: la Borsa. Accessorio insieme essenziale e superfluo, oggetto 

tanto chiave nell’industria del fashion quanto difficile da rappresentare, la borsa 
diventa un espediente per raccontare la contemporaneità attraverso il tocco 

irriverente dell’artista. 

http://www.polomusealecampania.beniculturali.it/
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Raccolti nella trentennale carriera di Teller nel mondo della moda, la mostra 

presenta più di 600 fotografie esibite come la dispiegazione aperta di un catalogo 
ovvero attraverso l’esposizione diretta dei “tear sheet”, prove di stampa della 

pubblicazione JUERGEN TELLER HANDBAGS. 

L’ossessiva serialità del tema Handbags è trattato con maestria grazie all’ecletticità 
dello sguardo di Teller che anima l’oggetto - quasi collaterale e parte di un più 

ampio racconto - attraverso la partecipazione diretta di modelle e personaggi dello 
star system ripresi nei contesti geografici più disparati - che tradiscono la sua 

attitudine globe trotter - e tanto in atmosfere surreali quanto in contesti 

assolutamente quotidiani. 

Vivienne Westwood, Sofia Coppola, Asia Argento, Kate Moss, Tilda Swinton, Milla 

Jovovich, Cindy Sherman, John Malkovich, Winona Ryder, Gisele Bündchen, 
Michael Clark – e sè stesso - sono solo alcuni dei personaggi riconoscibili negli 

scatti a cui si aggiungono le sole gambe nude della modella ex Spice Girl Victoria 
Beckham nell’indimenticabile immagine del 2008. Con la negazione del soggetto 

quest’opera riassume il modus operandi di Teller che fonde con disinvoltura ed 
ironia tutti gli ambiti di applicazione del suo lavoro da quello più commerciale 

legato alla moda a quello più propriamente legato all’arte e alla sua vita privata, 
nutrendosi l’uno con l’altro e sfociando in quella libertà di visione che hanno fatto 

di lui uno dei massimi rappresentanti della fotografia contemporanea. 

Biografia  
Juergen Teller (1964, Erlangen, Germania) ha studiato al Bayerische 

Staatslehranstalt für Photographie di Monaco, prima di trasferirsi a Londra nel 
1986. Considerato uno dei più importanti fotografi della sua generazione, Teller ha 

navigato con successo sia nel mondo dell'arte che nella fotografia commerciale. 
Da quando ha iniziato la sua carriera alla fine degli anni '80, ha girato campagne 

di moda di alto profilo per marchi come Celine, Louis Vuitton, Marc Jacobs e 

Vivienne Westwood, Miu Miu, Moschino, Bottega Venetta. Ha pubblicato più di 
quartanta libri e cataloghi di mostre dal 1996, che fondono i confini tra il suo lavoro 

commissionato e personale. E’stato titolare della cattedra di fotografia 
all'Akademie der Bildenden Künste Nürnberg dal 2014 al 2019. 

Le principali mostre personali includono il Garage Museum of Contemporary Art di 
Mosca (2018); Enjoy your Life!, Fotomuseum Winterthur, Winterthur (2018), 

Martin-Gropius-Bau, Berlino (2017), Bundeskunsthalle, Bonn (2016), IIC, Londra 
(2013); Texte und Bilder, Brukenthal Museum, Sibiu (2011); Touch Me, Le 

Consortium, Dijon, (2010), Contemporary Art Museum, Seoul (2011); Fondation 
Cartier pour l'art contemporain, Parigi (2005). Nel 2017 Teller ha partecipato a 

una mostra collettiva alla Biennale di Venezia con Boris Mikhailov, nel padiglione 
ucraino e nel 2007 Teller ha rappresentato l'Ucraina tra cinque artisti alla 52. 

Biennale di Venezia. Nel 2003 Teller ha vinto il premio Citibank per la sua mostra 

alla Photographers Gallery di Londra. 

 

Il lavoro di Teller è in importanti collezioni museali tra cui Centre Pompidou, Parigi; 
Daelim Contemporary Art Museum, Seoul; Fotomuseum München, Monaco di 

Baviera; Fondazione Cartier pour l'art Contemporain, Parigi; Centro internazionale 
di fotografia, New York; Kunsthaus Zürich, Zurigo; Museum für Moderne Kunst, 

Francoforte; National Portrait Gallery, Londra; Pinchuk Arts Centre, Kiev e Victoria 

& Albert Museum, Londra. 

La mostra è accompagnata dal catalogo JUERGEN TELLER HANDBAGS edito da 

Steidl ed è sponsorizzata da PALACE SKATEBOARDS. 

------------- 

Informazioni 
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dal 14 Aprile al 19 Maggio 2019. 

Museo Pignatelli - Riviera di Chiaia, 200 Napoli 

tel. +39 081 669675; e-mail pm-cam.pignatelli@beniculturali.it;   
facebook.com/villapignatellicasadellafotografia 

Orario: 10.00-17.00 (ultimo ingresso ore 16)- Martedì chiuso- Ingresso: € 5,00  
Uff.Stampa Polo Museale della Campania Simona Golia pm-cam.uffstampa@beniculturali.it 
 

Sergio Del Pero: la sua Mestre tra documento e poesia 

da https://www.metropolitano.it 

Il fotografo di Murano dal grande talento per primo diede il via a una 
stampa in bianco e nero con pochissimi passaggi tonali e al formato 

“tagliatelle” stretto e lungo. 

 

 
Sergio Del Pero, Piazza Ferretto a Mestre negli anni 50/60 PH© Circolo Fotografico La Gondola Venezia 

 
Sono immagini di una Mestre storica quelle fissate nel tempo da Sergio Del Pero 

(Murano 1913 – Mestre 1987). 

Scene di vita quotidiana, sullo sfondo della città in costruzione, povera e 
popolare, dove nel 1933 inizia a fotografare per diletto con la sua Zeiss Ikon a 

soffietto 6×9. 

 

mailto:pm-cam.pignatelli@beniculturali.it
mailto:pm-cam.uffstampa@beniculturali.it
https://www.metropolitano.it/
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Ma è solo verso la metà degli anni 50 che la sua fotografia si fa più assidua e 

ragionata. 

Dal 1958 al 1961 è socio del Circolo Fotografico La Gondola di Venezia, 

fucina di illustri fotografi. 

 

           

Sergio Del Pero, una bancarella del carnevale in via Poerio a Mestre negli anni 50/60 PH© Circolo Fotografico La Gondola Venezia 

 

Viene definito “il più grande tra i fotografi italiani sconosciuti”, non per 

mancanza di talento. 

Pur avendo ottenuto circa 800 ammissioni a concorsi, numerosi 

premi  conseguiti in ogni parte del mondo e le onorificenze di “Maestro della 
Fotografia Italiana” e “Artista ed Eccellenza della Federazione Internazionale 

dell’arte Fotografica”, Del Pero di mestiere ha sempre fatto l’artigiano 
ebanista. 

Alla fotografia si è dedicato per passione ma, nonostante i successi ottenuti, mai 

ha pensato di farne la sua professione. 
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L’ebanista fotografo 
 
A raccontarci il fotografo Sergio Del Pero è Massimo Stefanutti, presidente del 

Circolo Fotografico La Gondola di Venezia. 

«Era un fotografo che non sapeva di essere un grande fotografo, non perché i 

suoi contemporanei non lo conoscessero ed i suoi scatti non fossero significativi 
ma per la sua comunicazione in materia limitata ai concorsi e all’ambito 

amatoriale». 

 

            
Sergio Del Pero, case lungo il Canal Salso in via Pepe a Mestre negli anni 50/60 PH© Circolo Fotografico La Gondola Venezia 

 

Che caratteristiche ha la sua fotografia? 
 

«In primo luogo fu lui a introdurre, anche alla Gondola, una stampa in bianco e 

nero contrastata, con pochissimi passaggi tonali. E non solo. Rivoluzionò 
anche il formato. 

Famose sono le sue “tagliatelle”, cioè una stampa fotografica stretta e 
lunga (circa 10 centimetri di altezza e 30/40 di lunghezza) che sceglieva quando 

il soggetto lo permetteva. Conosciutissima è la “tagliatella” delle due barche a remi 
da funerale che si incrociano. Non subito fu riconosciuta questa modalità 

espressiva ma, quando fu adottata da Mario Giacomelli, diventò il simbolo grafico 

della sua e di tanta fotografia altrui». 
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Sergio Del Pero: il suo caratteristico formato stampa “tagliatelle”, stretto e lungo 

 
 Che cosa amava fotografare Del Pero? 
 

«La sua produzione è vastissima e va dalla fotografia sociale alla ritrattistica, dal 

paesaggio alla vita veneziana. 
Al centro della fotografia di Del Pero c’è la condizione umana con le sue alterne 

vicende, i protagonisti sono persone comuni – bambini, operai, semplici cittadini 
– alle prese con la realtà. Osservando ogni sua immagine si percepisce 

la partecipazione emotiva alla situazione del soggetto immortalato nello 
scatto. Era molto curioso e attento verso la società nella quale viveva e le sue foto 

esprimono le relazioni, i gesti, l’essere delle persone». 

 

             
Sergio Del Pero, il villaggio San Marco a Mestre negli anni 50/60 PH© Circolo Fotografico La Gondola Venezia 

 

 

Il bianco e nero di Sergio Del Pero 
 

«Già negli anni sessanta – racconta il responsabile dell’Archivio storico del Circolo 
La Gondola Aldo Brandolisio – Del Pero affrontava temi quali l’inquinamento 

della laguna di Venezia,l’avanzata del cemento, la condizione degli ospizi. Le 
sue foto, spesso in serie multipla, sono brevi trattati di sociologia. 

Un esempio su tutti la serie sui “recuperanti” (persone che recuperavano beni 
dai rifiuti) scattate a Mestre, nella ex discarica di San Giuliano tra gli anni ’60 

e ’70. Importanti sono anche le sue serie sull’inquinamento dovuto a Porto 
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Marghera, rese tutte con i toni drammatici del bianco e nero a grande contrasto, 

e della Mestre che nasceva in preda al furore urbanistico del dopoguerra». 
 

Del Pero era una persona schiva e modesta – raccontano le persone che lo 
conoscevano - e il successo non lo portò a fare della fotografia la sua professione. 

Nel 1996 la vedova, signora Licia, ha donato l’intero fondo fotografico e 
documentaristico al Circolo La Gondola, nel 2018 il nipote lo ha arricchito con 

una serie di 200 diapositive a colori, fino a quel momento mai viste.  

Dopo la sua morte a Mestre nel 1987 per i postumi di un grave incidente, gli furono 

dedicate tre mostre nelle quali il percorso espressivo dell’artista ha riscosso uno 

straordinario consenso di critica e di pubblico. 

 

Sergio Del Pero, notturno in via Piave a Mestre nel 1963 PH© Circolo Fotografico La Gondola Venezia 
 

 Maria Mulas : la fotografia è il mio pensiero 
 

di Giuseppe Sanfilippo da http://www.corrieredellospettacolo.net 
 

 “Da ragazzina volevo fare l’attrice e vivere il mondo dello spettacolo dall’interno” 

Sansepolcro – Grande evento nella Città di Piero della Francesca con l’artista Maria 

Mulas (classe 1935) che ci dona la possibilità e l’onore di poter ammirare e 

conoscere più da vicino la sua opera, questo dal 13 aprile al 19 maggio 2019 presso 
il Palazzo Inghirami di via xx settembre, Sansepolcro – AR. Aperta tutti i giorni 

(escluso il lunedì) dalle ore 10.30 – 13.00/15.00 – 19.00, la mostra prende il nome 

di “Maria Mulas.  

La fotografia è il mio pensiero” ed è curata dal Maestro Romano Boriosi. Maria 
Mulas, artista italiana fra i nomi di riferimento nel campo della fotografia, tra i più 

importanti nel campo internazionale, ci racconta spaccati d’arte, attraverso ritratti 
di personaggi, legati a lei da amicizia e stima, che nel campo dell’arte, della 

letteratura, del teatro, della moda, hanno segnato il nostro tempo. Facendo questo 

http://www.corrieredellospettacolo.net/2019/04/28/maria-mulas-la-fotografia-e-il-mio-pensiero-da-ragazzina-volevo-fare-lattrice-e-vivere-il-mondo-dello-spettacolo-dallinterno/
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si reinventa fashion designer, Alberto Burri ad esempio viene celebrato con un 

originalissimo cappotto. È il nuovo progetto del brand Maria Mulas: “La fotografia 

è il mio pensiero”.  

 

© 
Maria Mulas, PS1, New York, 1985. Ritratti nello specchio Susanna Agnelli e Germano Celant. 

 
L’artista, una tra le più autorevoli fotografe italiane (e non solo italiane!), 

attraverso il suo obiettivo ritrae lo sguardo di chi ha di fronte, cattura storie, 
persone, atmosfere, cogliendo la forma, l’intelligenza, la creatività, lo spirito, 

l’anima. I personaggi ritratti – qualche volta doppi, come nel riflesso dello 
specchio, ripetizione pop – sono figure quali Henry Moore, Keith Haring, Christo, 

Bruce Nauman, Lea Vergine, Luise Bourgeois, Beuys, Eco, Borges… Volti da Lei 
catturati nei loro pensieri, nella loro schiettezza, nel loro animo di creativi sempre 

alla ricerca di una realtà contemporanea, verità trovata tramite un obbiettivo 
capace di immortalare il momento. Andy Warhol e Maria Mulas, lui con una 

macchina fotografica puntata contro di lei e lei contro di lui, divengono l’uno e 

l’altra oggetto e soggetto e attraverso il loro obbiettivo consacrano in quel 

momento magico i loro sguardi, la loro amicizia, il loro modo di esistere. 

Maria, sorella d’arte di Ugo Mulas e quarta di cinque figli, è nata a Manerba del 
Garda, in provincia di Brescia. Si appassiona subito alla pittura e nel 1956 a Milano 

inizia la sua attività artistica in un momento di grande fermento in Italia, fatto di 
sperimentazione e di mescolanza tra i linguaggi, che la Mulas deve avere avvertito. 

A metà degli anni Sessanta si orienta verso la Fotografia, già praticata dal fratello 
maggiore Ugo, e rimarrà il suo mezzo di espressione privilegiata per sempre. 

Insieme al fratello, condivide il comune destino, dedito all’arte visiva. Entrambi gli 
artisti sono considerati nella storia dell’arte due grandi Maestri dello scatto e sono 

due grandi protagonisti della ricerca fotografica del Secondo Novecento. 
Ma non bastano le parole per parlare di una mostra di fotografia, non perdetevi 

quinti la mostra esposta a Sansepolcro fino al 19 maggio 2019. 

L'obiettivo sensibile di Robert Mapplethorpe 
 

di Mariella Morosi da http://www.giornalesentire.it 
 

Mostra a Roma alla Galleria Corsini 

E’ la prima volta che gli scatti di Robert Mapplethorpe, fotografo statunitense di 
celebrità, soggetti sadomaso e studi di nudo spesso maschili e 

omoerotici, vengono esposte nel contesto di una quadreria settecentesca, accanto 
alle classiche opere celebrative della fede e della bellezza. Una raccolta di 45 foto 

dell’artista morto prematuramente di Aids nel 1989 sono esposte a Roma fino al 

30 giugno alla Galleria Corsini, sede delle Gallerie Nazionali di Arte Antica. 

http://www.corrieredellospettacolo.net/wp-content/uploads/2019/04/PS1-New-York-1985.-Ritratti-nello-specchio-Susanna-Agnelli-e-Germano-Celant.-ph-Maria-Mulas.jpg
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La mostra, “L’obiettivo sensibile”, ha l’ambizione, con l’inserimento delle foto 
tra preziosi contesti di arte antica e archeologica “di innescare una relazione inedita 

tra i visitatori, le opere e gli ambienti della Galleria intesa come spazio — fisico e 
concettuale — del collezionismo”, come ha detto all’inaugurazione la curatrice e 

direttrice della sede museale Flaminia Gennari Sartori. 

L’innesto delle fotografie, magneti in bianco e nero nel tessuto colorato dei quadri 

e delle decorazioni delle pareti, vuole essere uno stimolo ad esplorare la Galleria 
Corsini con la predisposizione di un conoscitore del Settecento, alla ricerca di 

assonanze, simmetrie e differenze. All’epoca infatti i quadri si disponevano alle 
pareti secondo criteri di euritmia e varietà compositiva per stimolare ad individuare 

assonanze e differenze tra le opere, addestrandone lo sguardo. 

“Mapplethorpe non è mai stato alla Galleria Corsini -ha sottolineato la curatrice- 

ma senz’altro avrebbe trovato interessanti le sale ancora allestite secondo il gusto 

del cardinale Neri (1685 – 1770), il creatore della collezione che visse in questo 

appartamento dal 1738 alla morte”. 

Lo studio delle nature morte, dei paesaggi, della statuaria classica e della 
composizione rinascimentale sono alla base della selezione delle opere effettuata 

in collaborazione con la Robert Mapplethorpe Foundation di New York che, oltre a 
custodire con varie iniziative la memoria dell’artista tanto contestato in vita, 

sostiene la ricerca sull’Aids che negli anni di Mapplethorpe decimò gran parte della 

sua generazione di intellettuali. 

La scelta della curatrice di fare una mostra su Mapplethorpe è stata ispirata – come 
ha detto- anche alla pratica collezionistica dell'artista, avido raccoglitore di 

fotografie storiche, passione che condivideva con il compagno Sam Wagstaff, la 
cui collezione fotografica – composta in larghissima parte di ritratti, figure e 

paesaggi – costituisce un fondo straordinario del dipartimento di fotografia del 

Getty Museum di Los Angeles. 

In altre occasioni  le foto sono state avvicinate alle opere di artisti del passato 

come Michelangelo, Hendrick Goltzius, Auguste Rodin per un confronto sulla 
rappresentazione della perfezione dei corpi resa con plasticità neoclassica. Per il 

2019, trentesimo anniversario della morte del fotografo newyorchese sono state 
organizzate anche altre iniziative tra cui una grande retrospettiva al Guggenheim 

di New York e, in Italia, al Museo Madre di Napoli.  

Drammatico l’autoritratto-testamento dell’artista che sorregge uno scettro che 

rappresenta la morte. E’ datato 1988, un anno prima della sua scomparsa. La 
maggior parte delle foto esposte era stata realizzata in studio e i temi scelti erano 

ritratti di celebrità, soggetti sadomaso e studi di nudo spesso maschili con le 
notevoli eccezioni della serie dedicata alla culturista Lisa Lyon. Sono in gran parte 
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una drammatica rappresentazione di un certo mondo alternativo della New York 

degli anni 70-80. Questa mostra alla Galleria Corsini prosegue il dialogo e 
l’intreccio tra passato e presente, secondo l’azione della direzione del museo 

romano, cominciato con l’esposizione di Parade di Picasso nel 2017 e la mostra Eco 

e Narciso nel 2018. 

Il percorso della mostra parte dalla cosiddetta Anticamera dove Winter Landscape, 
un raro paesaggio del 1979, è esposto sotto Paesaggio con Rinaldo e Armida di 

Gaspard Dughet. Prosegue poi nella Prima Galleria dove già emergono le risonanze 
della poetica dell’artista con il luogo. 

Nella Camera del Camino (o Sala del Trono Corsini) Marcus Leatherdale di 
Mapplethorpe, in dialogo con i bronzetti di Adone e Diana Caccatrice di Antonio 

Montauti, diventa un personaggio ovidiano di ritorno dalla caccia. 

Il famoso ritratto del 1976 di Holly Solomon è esposto nella Sala Rossa come 
anche quello di Carol Overbydel 1979, accanto a sequenze di fotografie dedicate 

ai temi della scultura classica, della ricerca della geometria nella luce, ed a 
immagini raramente esposte: due interni, Texas Gallery (1980), New Orleans 

Interior (1982), e Marty Gibson (1982). In una piccola stanza adiacente saranno 

esposte alcune fotografie più esplicite affiancate a immagini di fiori. 

Per tre domeniche, 26 maggio, 9 e 23 giugno, alle ore 16.30, alcune delle opere 
esposte saranno oggetto dell’iniziativa Museo Adagio, un progetto di slow art per 

vivere la mostra con lentezza, contemplazione e condivisione, per osservare i 

capolavori con maggiore attenzione e consapevolezza.  

------------- 

Per info: didattica@barberinicorsini.org. --- info: www.barberinicorsini.org 

 

Tutto sulle donne.                                                                          

Le fotografie di Eve Arnold in mostra a Abano Terme 
 

da https://www.themammothreflex.com 
 

Arriva una nuova mostra a Casa-Museo Villa Bassi, nel cuore di Abano 
Terme. Una mostra tutta dedicata a Eve Arnold e la prima retrospettiva italiana, 

curata da Marco Minuz, dedicata ai ritratti femminili scattati dalla grande fotografa 
statunitense. 

Perchè, che si tratti delle donne afroamericane del ghetto di Harlem, dell’iconica 

Marylin Monroe, di Marlene Dietrich o delle donne nell’Afghanistan del 1969, poco 
cambia. L’intensità e la potenza espressiva degli scatti di Eve Arnold raggiungono 

sempre alti livelli di straordinarietà. 

Fotografa della Magnum Photos 

Eve Arnold, nata Cohen, figlia di un rabbino emigrato dalla Russia in America, 
contende ad Inge Morath – ora in mostra a Treviso – il primato di prima fotografa 

donna ad essere entrata a far parte della Magnum. Furono infatti loro due le prime 
fotografe ad essere ammesse a pieno titolo nell’agenzia parigina fondata 

da Robert Capa nel 1947. Un’agenzia prima di loro, riservata a solo grandi 

fotografi uomini come Henri Cartier Bresson o Werner Bischof. 

A chiamare Eve Arnold In Magnum fu, nel 1951, Henri Cartier-Bresson, colpito 
dagli scatti newyorkesi della fotografa. Erano le immagini di sfilate nel 

quartiere afroamericano di Harlem, a New York. Quelle stesse immagini rifiutate 
in America per essere troppo “scandalose”, vennero pubblicate dalla rivista inglese 

Picture Post 

http://www.barberinicorsini.org/
https://www.themammothreflex.com/
https://www.themammothreflex.com/grandi-fotografi/2019/02/07/inge-morath-mostra-fotografia-treviso/
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Marlene Dietrich at Columbia records studios, New York, USA, 1952© Eve Arnold / Magnum Photos. 

 

Nel 1952 insieme alla famiglia Eve Arnold si trasferisce a Long Island, dove realizza 

uno dei reportage più toccanti della sua carriera: “A baby’s first five minutes”, 
raccontando i primi cinque minuti di vita dei piccoli nati al Mother Hospital di Port 

Jefferson. Nel 1956 si reca con un’amica psicologa ad Haiti per documentare i 

segreti delle pratiche Woodoo. 

Dalle celebrità di Hollywood ai reportage 

Chiamata a sostituire il fotografo Ernst Haas per un reportage su Marlene 

Dietrich, inizia la frequentazione con le celebreties di Hollywood e con lo 

star system americano.  

Nel 1950 l’incontro con Marylin Monroe, inizio di un profondo sodalizio che fu 

interrotto solo dalla morte dell’attrice. Per il suo obiettivo Joan Crawford svela i 

segreti della sua magica bellezza.  

Nel 1960 documenta le riprese del celebre film ”The Misfits”, “Gli spostati”, con 
Marylin Monroe e Clark Gable, alla regia John Houston e alla sceneggiatura il 

marito dell’epoca di Marylin Arthur Miller. 

Trasferitasi a Londra nel 1962, Eve Arnold continua a lavorare con e per le stelle 

del cinema, ma si dedica anche ai reportage di viaggio: in molti Paesi del 

Medio ed Estremo Oriente tra cui Afghanistan, Cina e Mongolia. 

Fra il 1969 e il 1971 realizza il progetto “Dietro al velo”, che diventa anche un 

documentario, testimonianza della condizione della donna in Medio Oriente. 
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Marilyn Monroe, Hollywood, USA, 1960 © Eve Arnold / Magnum Photos. 

Il fotografo? Uno che ama il mestiere 

“Paradossalmente penso che il fotografo debba essere un dilettante nel cuore, 

qualcuno che ama il mestiere. Deve avere una costituzione sana, uno stomaco 
forte, una volontà distinta, riflessi pronti e un senso di avventura. Ed essere pronto 

a correre dei rischi “. 

Così Eve Arnold definisce la figura del fotografo. Benché il suo lavoro sia 

testimonianza di una lotta per uscire dalla definizione limitante di “fotografa 
donna”, la sua fortuna fu proprio quella capacità di farsi interprete della 

femminilità, come “donna fra le donne”. 

La mostra di Eve Arnold a Abano Terme avrà proprio questo focus sulle donne con 

una selezione di immagini da tutta la sua carriera. 

------------------ 

Eve Arnold. Tutto sulle donne 

Dove: Casa Museo Villa Bassi, via Appia Monterosso 52, Abano Terme (Pd) 
Quando: 17 maggio 2019 – 8 dicembre 2019 

 
 

Rassegna mensile di Fotografia dalla stampa e dal web 

di Fotopadova a cura di Gustavo Millozzi   
 

      http://www.fotopadova.org     redazione@fotopadova.org     http://www.facebook.com/fotopadova93 
 

gm@gustavomillozzi.it      http://www.gustavomillozzi.it     http://www.facebook.com/gustavo.millozzi 

 

http://www.fotopadova.org/
mailto:redazione@fotopadova.org
http://www.facebook.com/fotopadova93
mailto:gm@gustavomillozzi.it
http://www.gustavomillozzi.it/
http://www.facebook.com/gustavo.millozzi

