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Dorothea Lange. L’altra America 
 

da https://studioesseci.net/ 
 

 

 
 
Autore anonimo: Dorothea Lange, Resettlement Administration photographer, in California 1936 Farm 

Security Administration, Office of War Information Photograph Collection, Library of Congress Prints and 

Photographs Division Washington, D.C., USA 

 

Dal 21 ottobre 2023 al 4 febbraio 2024 i Musei Civici di Bassano del Grappa, in 
collaborazione con CAMERA - Centro Italiano per la Fotografia di Torino, 

presentano al pubblico l’opera di Dorothea Lange (1895 –1965), celeberrima 
fotografa statunitense, co-fondatrice nel 1952 di Aperture, la più autorevole rivista 

fotografica al mondo e prima donna fotografa cui il MoMa dedicò una retrospettiva 
nel 1965, proprio pochi mesi prima della sua scomparsa.  

  
Photographer of the people, la fotografa della gente. Così Dorothea Lange si 

presentava nel suo biglietto da visita. Perché lei, borghese del New Jersey, aveva 
scelto di non fotografare i divi o i grandi protagonisti del suo tempo, per 

concentrarsi invece sugli “ultimi” di un’America che stava affondando nella Grande 

Depressione. Lo sguardo con cui Lange coglie questa umanità dimenticata non è 
pietistico bensì profondamente “inclusivo”. Le sue immagini dimostrano infatti 

comprensione, sensibilità, partecipazione e immensa umanità, unite ad una 
capacità di lettura del contesto sociale rafforzata dal rapporto sentimentale e 

professionale con il marito, l’economista Paul Taylor. Nativa del New Jersey da una 

https://studioesseci.net/
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famiglia borghese di origini tedesche, a nove anni viene colpita dalla poliomielite 

che la rende claudicante; poi il dissidio con il padre, che abbandona la famiglia e 
che lei coraggiosamente ripudia assumendo il cognome materno.  

. 

 
 

 Dorothea Lange: Migrant Mother (Destitute pea pickers in California. Mother of seven children. Age thirty-

two), Nipomo, California 1936, Farm Security Administration, Office of War Information Photograph Collection, 
Library of Congress Prints and Photographs Division Washington, D.C., USA 

 
Gli esordi la vedono a New York con Clarence White e Arnold Genthe. Nel 1918 

parte per una spedizione fotografica in giro per il mondo, viaggio che si conclude 
prematuramente per mancanza di denaro a San Francisco, dove apre un proprio 

studio. Dopo avere operato per una decina di anni nel campo della ritrattistica 
professionale, abbracciando uno stile pittorialista, aderisce nei primi anni Trenta 

all’estetica della straight photography (fotografia diretta) per farsi madrina di una 
poetica della realtà e testimone della condizione dei più deboli ed emarginati: dai 

disoccupati e i senzatetto della California fino ai braccianti costretti a migrare di 

paese in paese alla ricerca di campi ancora coltivabili.  

 I drammatici accadimenti che segnano gli anni della Grande Depressione la 
portano a contatto con il grande progetto sociale e fotografico della “Farm Security 

Administration”, di cui diviene la rappresentante di punta. Nella seconda metà degli 

anni Trenta fotografa dunque la tragedia dell’America rurale colpita da una 
durissima siccità, realizzando alcune delle sue immagini insieme più drammatiche 

e più celebri: in questo contesto nasce infatti Migrant Mother, un’icona con cui 
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Lange scrive una pagina indelebile della storia della fotografia imponendosi quale 

pioniera della documentazione sociale americana. Tuttavia, soffermandosi su quelle 
immagini potentemente evocative ci si accorge che vi è qualcosa di più. È lo sguardo 

di un’artista colta e raffinata che riesce a narrare temi e soggetti di grande 
drammaticità quali la crisi climatica, le migrazioni, le discriminazioni con una forza, 

un’incisività e una modernità sorprendenti. Nonostante ci separino diversi decenni 
da queste immagini, i temi trattati da Lange sono di assoluta attualità e forniscono 

spunti di riflessione e occasioni di dibattito sul nostro presente.  

Fulcro – e novità – della mostra curata da Walter Guadagnini e Monica Poggi e che 

presenterà quasi duecento scatti, sarà uno speciale affondo sulla nascita di questo 
capolavoro, secondo un percorso espositivo di grande fascino ma anche di forte 

valenza divulgativa e didattica: la presentazione degli scatti eseguiti da Lange per 

trovare la foto perfetta, permetterà al pubblico di comprendere il procedimento 

attraverso il quale nasce un’icona. 

 

 
 
Dorothea Lange: Toward Los Angeles, California, 1937, Farm Security Administration, Office of War Information 
Photograph Collection, Library of Congress Prints and Photographs Division Washington, D.C., USA 

 

Su commissione del governo americano, Lange si occupò successivamente anche 

della controversa vicenda dei campi di prigionia per cittadini giapponesi presenti 
sul territorio americano dopo l’attacco di Pearl Harbor, serie che per il suo 

atteggiamento critico nei confronti della politica governativa verrà sostanzialmente 
censurata e riportata solo molti anni più tardi. Queste fotografie – ulteriori 

testimonianze della profondità e della lucidità dello sguardo fotografico di Dorothea 
Lange – saranno esposte per la prima volta in Italia in modo così esaustivo proprio 

in occasione della rassegna; un evento nell’evento, in quanto la mostra si 
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accompagna alla riapertura del Museo Civico di Bassano del Grappa che, dopo sei 

mesi di lavori di ammodernamento e riqualificazione, riconsegna al pubblico le 
proprie importanti collezioni permanenti in spazi completamente rinnovati e con 

un allestimento affascinante, aggiornato e ricco di opere inedite.  

Attraverso un’ampia selezione di opere – alcune delle quali non esposte nella tappa 

torinese della mostra – provenienti da diversi nuclei collezionistici che conservano 
l’opera di Dorothea Lange (tra cui in particolare la Library of Congress di 

Washington, i National Archives statunitensi), la mostra si incentrerà 
principalmente sul periodo d’oro della carriera della fotografa, dagli anni Trenta 

alla Seconda Guerra Mondiale, presentando anche scatti precedenti e successivi 
per dare conto della varietà e della profondità della sua ricerca, sempre tesa a 

restituire un sincero e partecipato ritratto di ciò che la circondava. Come affermò 

lei stessa, “la macchina fotografica è uno strumento che insegna alla gente come 

vedere il mondo senza di essa”.  

 
La mostra è patrocinata dalla Regione Veneto. Official sponsor: pba S.p.A. 

--------------------- 
Dorothea Lange. L’altra America 

dal 21 ottobre 2023 al 4 febbraio 2024 
Musei Civici Bassano del Grappa 

+39 0424 519901/904 | info@museibassano.it | www.museibassano.it 
 

La Sila celebra il fotografo Mario Giacomelli: i suoi scatti di una 

Calabria dai forti contrasti in mostra permanente al Mabos 
 
di Franco Laratta da https://www.lacnews24.it/ 
  
Partito dalle Marche, arrivò fino al Moma di New York dove fu consacrato tra i 100 
migliori autori al mondo. Ora un'esposizione rende omaggio al suo legame con la 

nostra terra: si chiama "Il canto dei nuovi emigrati" e verrà inaugurata il 10 
settembre. 

 

Mario Giacomelli 

 

http://www.museibassano.it/
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Mario Giacomelli, una fama a livello mondiale, ma forse ancora poco apprezzato 

da noi. Ora finalmente una mostra, anche per conoscere il rapporto tra 
Giacomelli e la Calabria. Giacomelli è stato insieme un tipografo, un poeta, 

un pittore e poi un fotografo. Un autentico visionario che si è fatto strada 
nell'universo dell'arte e della fotografia, arrivando fino al MoMa di New York con 

la serie Scanno, nel 1963, anno in cui John Szarkowski, il direttore del 
Dipartimento di fotografia dello stesso museo, lo consacrò tra i cento migliori 

autori al mondo.  

Chi conosce bene Mario Giacomelli è Elisabetta Longo, classe 1990, scrittrice e 

storica dell'arte. Si laurea presso l'Università della Calabria e concentra i suoi studi 
sull'Arte irregolare e outsider. Da quest’anno è direttrice del Mabos – Museo 

d'arte del bosco della Sila. 

Dalle Marche alla Calabria 

Con lei parliamo di Mario Giacomelli. «Nato a Senigallia nel 1925, comincia a 

praticare la fotografia da “non esperto”, come lui stesso si definiva, nella prima 
metà degli anni Cinquanta, muovendosi nell'orbita del gruppo Misa e del suo 

fondatore Giuseppe Cavalli, da cui ben presto si svincola per proseguire verso 
una strada assolutamente personale e dunque unica. Siamo nell'Italia del 

secondo dopoguerra e la stampa, appena liberata dalle morse della dittatura, 

diventa lo strumento più diretto di una narrazione delle “macerie” e della 
ricostruzione e i fotografi i più ricercati esecutori materiali delle immagini di questa 

operazione. All'interno di questa cultura realista che si sviluppa come risposta alla 
retorica della propaganda fascista appena debellata, Giacomelli si muove in una 

direzione parallela che slega la fotografia dal suo carattere documentario, 
raccontando un mondo surreale, affrancato dalle dinamiche della visione 

codificata e quindi straordinariamente veritiero. Per restituire tale dimensione, 
Giacomelli lavora sui contrasti netti, sullo sfocato, stampa su carta vigorosa, punta 

ad una fotografia “piena di errori”». 

Giacomelli è un fotografo fortemente territoriale che lavora prevalentemente in 

ambito marchigiano anche se, come molti altri fotografi, ad un certo punto della 

sua attività si sposta verso sud: va a Scanno, in Puglia e poi in Calabria. 

«Quelle che noi ospitiamo, le 25 fotografie della serie “Il canto dei nuovi 
emigranti”, in mostra al Mabos dal 10 settembre con la collaborazione 

dell'Archivio Mario Giacomelli, sono l'esito di questo viraggio a sud. Un 

progetto che, più che poco apprezzato, direi poco conosciuto: la naturale 
conseguenza di un fallimento nella politica di valorizzazione che doveva spettare, 

in primo luogo, alla committenza pubblica. Una noncuranza ricaduta su questo 
lavoro straordinario così come, da sempre, sul più sfortunato Franco Costabile, 

ai versi del quale il viaggio calabrese di Giacomelli si legò irrimediabilmente». 

Giacomelli e il progetto “Il canto nei nuovi emigranti” ispirato 
dal poeta calabrese Franco Costabile 

«Un sodalizio straordinariamente potente ed efficace, quello tra le fotografie 
di Giacomelli e i versi di Costabile. Il fotografo marchigiano arriva per la prima 

volta in Calabria nel 1984, guidato da un amico e sollecitato dalla Provincia di 
Catanzaro con la premessa (e la promessa) di rintracciare un arcaismo ancora 

vivido e per certi versi struggente. Si sposta in pochi giorni da Tiriolo a San 

Giovanni in Fiore, da Seminara a Badolato, da Caraffa ad Amaroni». 

Le immagini di una Calabria desertificata nei suoi paesi interni; la trasformazione 
di un mondo contadino in qualcos’altro non del tutto definito. Ecco l’esposizione 

permanente “Camera oscura” dal 10 settembre al Mabos. 
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È anche un messaggio per la Calabria di oggi, alla disperata ricerca di 

un’identità. «Non sono sicura che si possa o si debba parlare di ricerca di 
un'identità. Credo che probabilmente si debba discutere, prima di tutto, in termini 

di autenticità. L'identificazione avviene ogni giorno e si lega a modelli obsoleti e 
soprattutto marcati e scollati dalla nostra verità. Bisognerebbe forse, in primo 

luogo, affrancarsi, accettarsi e sapersi conoscere profondamente per quello che si 
è, valorizzare le differenze, senza avere l'angoscia di rincorrere certi standard 

della globalità che sono, invece, dei refusi della storia che operano in una direzione 
omologante. E queste fotografie sono, per alcuni versi, ancora e soprattutto 

oggi uno specchio, dunque uno strumento. Ci si può guardare dentro ma 
bisogna comunque avere il coraggio e la giusta predisposizione per non fermarsi 

alla superficie, come Giacomelli (a anche Costabile) ci ha invitati a fare». 

Negli scatti una terra dai forti contrasti 

Mario Giacomelli sembra illuminare l’entroterra calabrese degli anni ’80. Dai suoi 

scatti emerge “la pura bellezza della potente umiltà e il mistero di una terra 

dominata da forti contrasti”. 

            Mario 
Giacomelli a Pentedattilo (foto Marco Lion) 

«Direi che i verbi illuminare e emergere siano abbastanza esplicativi della ricerca 
giacomelliana e di come poi si sia declinata anche nel periodo calabrese. 

Giacomelli, che ricordo essere stato prima di tutto un tipografo ma anche poeta e 
pittore, conosce bene la materia cromatica, conosce i neri cupi e i bianchi 

abbaglianti così come sa di voler raccontare, in una frammentazione 
poetica, non la storia del mondo ma la storia dell'uomo. È anche per questo 

che lavora in serie e ogni fotografia rappresenta un frammento di un racconto 
complessivo. Le immagini emergono dal reale attraverso fortissimi contrasti di luce 

e ombra, bianchi e neri, che regalano ai soggetti e ai luoghi connotazioni surreali 
e atemporali, li elevano a presenze universali pur mantenendo costumi e tradizioni. 

Quello che Giacomelli restituisce alla Calabria, a quella estrema, nuda e cruda delle 

aree interne spopolate, è un'eredità di sentimenti e di qualità astratti, che sfiora 
l'immagine ma che abilmente si sottrae a ciò che diremmo scarsa apparenza, a ciò 

che è “sotto gli occhi di tutti». 

Inaugurazione il 10 settembre 

La mostra sarà inaugurata il 10 settembre con un evento dal titolo “Camera oscura. 

Mario Giacomelli e il canto dei nuovi emigranti”.  
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«La mostra rappresenta per tutti noi, per il fondatore Mario Talarico, il momento 

terminativo di una lunga stagione dedicata al poeta Franco Costabile, conclusasi 
con una residenza intitolata “La rosa nel bicchiere”, che è anche il titolo della sua 

più celebre silloge poetica (1961)». 

Sarà una giornata ricca di appuntamenti. La mostra rimarrà permanentemente al 

Mabos.  

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

MABOS, Museo d’Arte del Bosco della Sila, Sila Piccola - Sorbo San Basile (Cz)  

https://www.museomabos.com/ 

 

Candida Höfer - Inside Italian Architecture  
da https://patricialow.com/ 

 Patricia Low Venezia è lieta di annunciare la mostra Inside Italian 
Architecture dell'artista tedesca di fama internazionale Candida Höfer come terza 

mostra presso la nuova galleria sul Canal Grande a Venezia, dal 2 settembre al 26 

novembre 2023, durante gli ultimi mesi della 18a Biennale di Architettura. 

 

Teatro La Fenice, Venezia VI 2011 © Candida Höfer 

La mostra si concentra su esempi di fotografie a colori di grande formato di Höfer 

di spazi pubblici storici in Italia, tra cui Villa Borghese a Roma, Palazzo Vecchio a 
Firenze e l'ornato teatro dell'opera La Fenice a Venezia, che si trova dall'altra parte 

dell'acqua rispetto alla galleria stessa . nel quartiere San Marco. 

https://www.museomabos.com/
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Fotografate tra il 2008 e il 2012, le opere sono tipicamente prive di persone e 

composte minuziosamente. Dettagli architettonici interni, dipinti e sculture 
canonici e file di libri riempiono la scelta di Höfer dei palazzi della cultura italiani, 

che sembrano allo stesso tempo pronti per essere attivati dagli esseri umani e 
ricordanti dei loro numerosi occupanti passati. Scattando con la luce naturale o 

esistente e utilizzando una lunga esposizione, le finestre e gli specchi di questi 
spazi storici raggiungono un bagliore super carico, quasi auratico. Nel suo 

lavoro Höfer cattura abilmente sia lo spazio che il tempo, ma anche qualcosa di 

sacro. 

 

Villa Borghese Roma X 2012 © Candida Höfer 

Candida Höfer (nata nel 1944 a Eberswalde, Germania) vive e lavora a 
Colonia. Studiando fotografia con Bernd e Hilla Becher all'Accademia d'arte di 

Düsseldorf negli anni '70, ha sviluppato una pratica fotografica concettuale 
incentrata sugli interni vuoti degli edifici pubblici che tuttavia si sentono, nella sua 

inquadratura, vivi con un senso di presenza. Il suo ampio elenco di importanti 
mostre personali in importanti istituzioni di tutto il mondo comprende il Louvre di 

Parigi, il Museo statale dell'Ermitage di San Pietroburgo, il Museo irlandese di arte 
moderna di Dublino e la Kunsthalle Basel, tra molti altri. Nel 2003 Höfer 

rappresentò la Germania alla Biennale di Venezia. Ha ricevuto numerosi premi e 
riconoscimenti prestigiosi, diventando, più recentemente, una Lucie Award 

Honoree nel 2022; nel 2018, è stata premiata per il suo eccezionale contributo alla 

fotografia ai Sony World Photography Awards. Il suo lavoro è conservato in 
importanti collezioni di tutto il mondo, tra cui il Centre Pompidou di Parigi, il 

Museum of Modern Art di New York e la Tate Modern di Londra, solo per citarne 

alcuni. 

---------------- 
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Candida Höfer - Inside Italian Architecture  

dal 2 settembre al 26 novembre 2023 
da Patricia Low Contemporary, Palazzo Contarini Michiel, Dorsoduro 2793, Venezia 

+39 041 4068646  |  patricialow.com  |  venezia@patricialow.com 
Orario: martedì-sabato 10:00–13:00, 14:00–18:00; domenica e lunedì chiuso 

 

Lee Miller: la mostra alla Palazzina di Caccia di Stupinigi 

da https://www.traveleat.it/ 

Proseguirà fino al 7 gennaio 2024 nelle Antiche cucine della residenza sabauda, 

in Piazza Principe Amedeo 7 a Nichelino, in provincia di Torino.                                              

Cento foto a raccontare l’incredibile talento di una delle artiste più affascinanti e 

misteriose del Novecento: LEE MILLER. 

Donna dal carattere indomito, modella di straordinaria bellezza, impavida 

corrispondente di guerra, fotografa di eccelsa bravura. 

Una produzione Next Exhibition,in collaborazione con Associazione Culturale 
Dreams. Una mostra a cura di ONO Arte Contemporanea con il patrocinio di Città 

Metropolitana di Torino. 

“Preferisco fare una foto che essere una foto” (Lee Miller) 

 
 

A tre anni di distanza dall’esposizione dedicata a Vivian Maier, le antiche cucine 

della Palazzina di Caccia di Stupinigi ospitano vita e scatti di un’altra grande 

fotografa del Novecento. 

LEE MILLER è una delle figure più affascinanti e misteriose di questa epoca. 

http://r.newsletter.mayvenice.com/mk/cl/f/sh/SMK1E8tHeFuBoQA5AQxBnjLiPqss/D56ZOgDKH5Nm
mailto:venezia@patricialow.com
https://www.traveleat.it/
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Modella di straordinaria bellezza, cuoca estrosa, impavida corrispondente di 

guerra, fotografa di eccelsa bravura. 

Nelle fotografie che la ritraggono a emergere sono gli occhi profondi e lucidi, che 

molto narrano della sua vita vissuta sempre al massimo grado di intensità, in 

perenne ricerca di sé stessa. 

“Lee Miller: Photographer & Surrealist” è una mostra che ripercorre la vicenda umana 
e professionale di Lee Miller ponendo l’attenzione sullo sguardo surrealista della 

fotografa che, formatosi alla fine degli anni Venti a Parigi, travalica questo breve 

frangente temporale per diventare tratto peculiare della sua poetica. 

Surrealista sono sia il suo modo di osservare che il lessico fotografico da lei 
utilizzato, caratterizzato dall’uso di metafore, antitesi e paradossi visivi volti a 

rivelare la bellezza inconsueta della quotidianità. 

Spiega Vittoria Mainoldi, curatrice della mostra: “È difficile raccontare una donna di tale 
caratura: la sua intimità è complessa, la sua biografia è tumultuosa, il suo lavoro 

amplissimo. Con questa mostra e la selezione delle opere che la compongono abbiamo 
cercato di restituire quello che era Lee Miller ma soprattutto quello che era il suo 

sguardo, un unicum nella storia della fotografia del secolo scorso.” 

In mostra sono esposti cento scatti provenienti dall’Archivio Lee Miller che 

conducono il visitatore alla scoperta non solo della biografia della Miller 
ma anche della sua cifra stilistica, unica nel panorama della fotografia del 

primo Novecento. 

La mostra si sviluppa attraverso diverse aree tematiche: partendo dal lavoro in 

studio a Parigi, dove la fotografa lavora con sperimentazioni tecniche e 
compositive, si passa a quello legato al mondo della moda e 

della pubblicità svolto nello studio di New York, dove la Miller esprime al meglio 
le sue capacità di ritrattista e di fotografa commerciale pur non rinunciando mai 

alla cifra surrealista. Identificativo di questo periodo il suo autoritratto mentre è 

impegnata a promozionare, in tutta la sua bellezza, un cerchietto. 
 

 
© Lee Miller Archives England 2023. All Rights Reserved. www.leemiller.co.uk 
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La cifra surrealista torna anche nelle sue nature morte o nei paesaggi che 

arricchiscono il corpus del suo lavoro quando si trasferisce in Egitto, come nel caso 

di “Portrait of Space” – ritratto dello spazio – scattato verso il deserto. 

Grazie al suo ruolo centrale nella cultura di quel periodo, fotografa anche gli artisti più 
famosi dell’epoca. In mostra la foto di Charlie Chaplin che posa con un candelabro in 

testa, il ritratto di Picasso e quello di Dora Maar, e ancora Mirò, Magritte, Cocteau, 
Ernst e, immancabilmente, Man Ray, di cui è stata musa, amante e prima di tutto 

collega, inventando con lui la tecnica della solarizzazione. 

E poi la guerra, immortalata in tutte le sue sfaccettature. Londra – ormai casa per 

Lee Miller a seguito del matrimonio con Roland Penrose – devastata dai 
bombardamenti, ma dove ancora resiste la vita quotidiana. E Parigi, ormai liberata 

dalle truppe alleate, che Lee segue in prima linea diventando corrispondente per 

“Vogue” al fronte, come viene ritratta da David E. Scherman, a sua volta soggetto 
di uno degli scatti più iconici della Miller: l’uomo con indosso la maschera antigas. 

Infine, l’orrore dai campi di concentramento di Buchenwald e di Dachau, in 

Germania, che Lee immortala a poco ore dalla loro liberazione. 

 LEE MILLER – una vita frenetica e fuori dagli schemi 

Lanciata da Condé Nast, sulla copertina di Vogue nel 1927, Lee Miller fin da subito 

diventa una delle modelle più apprezzate e richieste dalle riviste di moda dei tempi. 
Molti i fotografi che la ritraggono - Edward Steichen, George Hoyningen-Huene, 

Arnold Genthe - e innumerevoli i servizi fotografici di cui è stata protagonista. Fino a 

quanto, due anni più tardi, decide di passare dall’altra parte dell’obiettivo. 

Donna caparbia e intraprendente, rimane colpita profondamente dalle immagini 
del fotografo più importante dell’epoca, Man Ray, che riesce ad incontrare 

diventandone modella e musa ispiratrice. 
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Ma, cosa più importante, instaura con lui un duraturo sodalizio artistico e 

professionale che assieme li porterà a sviluppare la tecnica della solarizzazione. 

Amica di Picasso, di Ernst, Cocteau, Mirò e di tutta la cerchia dei surrealisti, la 

Miller in questi anni apre a Parigi il suo primo studio diventando nota come 
ritrattista e fotografa di moda, anche se il nucleo più importante di opere in questo 

periodo è rappresentato dalle immagini surrealiste, molte delle quali erroneamente 

attribuite a Man Ray. 

A questo corpus appartengono le celebri Nude bent forward, Condom e Tanja 
Ramm under a bell jar, opere presenti in mostra, accanto ad altri celebri scatti che 

mostrano appieno come il percorso artistico di Lee Miller sia stato, non solo 

autonomo, ma tecnicamente maturo e concettualmente sofisticato. 

Dopo questa prima parentesi formativa, nel 1932 Miller decide di tornare a New 

York per aprire un nuovo studio fotografico che, nonostante il successo, chiude 
due anni più tardi quando decide di seguire al Cairo il marito, il ricco uomo d'affari 

egiziano Aziz Eloui Bey. 

Intraprende lunghi viaggi nel deserto e fotografa villaggi e rovine, iniziando a 

confrontarsi con la fotografia di reportage, un genere che Lee Miller porta avanti 
anche negli anni successivi quando, insieme a Roland Penrose - l'artista surrealista 

che sarebbe diventato il suo secondo marito - viaggia sia nel sud che nell’est europeo. 

 

Poco prima dello scoppio della Seconda Guerra Mondiale, nel 1939, lascia l'Egitto per 

trasferirsi a Londra e, ignorando gli ordini dall'ambasciata americana di tornare in 
patria, inizia a lavorare come fotografa freelance per “Vogue”. Il suo contributo più 

importante arriva nel 1944 quando è corrispondente accreditata al seguito delle 
truppe americane e collaboratrice del fotografo David E. Scherman per le riviste “Life” 

e “Time”. 

E’ lei l’unica fotografa donna a seguire gli alleati durante il D-Day, a documentare 

le attività al fronte e durante la liberazione. Le sue fotografie ci testimoniano in 
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modo vivido e mai didascalico l'assedio di St. Malo, la Liberazione di Parigi, i 

combattimenti in Lussemburgo e in Alsazia e la liberazione dei campi di 
concentramento di Dachau e Buchenwald. È proprio in questi giorni febbrili che 

viene fatta la scoperta degli appartamenti di Hitler a Monaco di Baviera ed è qui 
che scatta quella che probabilmente è la sua fotografia più celebre, presente in 

mostra: l’autoritratto nella vasca da bagno del Führer. 

Dopo la guerra Lee Miller continua a scattare per “Vogue” per altri due anni, 

occupandosi di moda e life style, ma lo stress post traumatico riportato in seguito 
alla permanenza al fronte contribuisce al suo lento ritirarsi dalla scena artistica, 

anche se il suo apporto alle biografie scritte da Penrose su Picasso, Mirò, Man Ray 

e Tapies è stato fondamentale, sia come apparato fotografico che aneddotico. 

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

Lee Miller Photographer & Surrealist 

dal 9 settembre 2023 al 7 gennaio 2024 

Palazzina di Caccia di Stupinigi, Piazza Principe Amedeo, 7, 10042, Nichelino (TO)  
 3755475033 | info@mostraleemiller.it | www.mostraleemiller.it 

orario: dal martedì al venerdì 10:00-17:30, sabato, domenica e festivi 10:00-18:30 
lunedì chiuso | Ultimo ingresso consentito alla mostra un’ora prima della chiusura. 

 

Kate Barry - My Own Space 

da https://www.museeniepce.com/ 

Conosciuta principalmente per i suoi ritratti di personaggi del mondo della musica, 
del cinema e della moda che fotografa nell'ambito di commissioni stampa, Kate 

Barry si afferma come una fotografa completa ma non possiamo limitarci solo a 
questa pratica. Soprattutto, Kate Barry si evolve in un ambiente familiare in cui 

l'immagine [e in particolare la fotografia] è onnipresente. 

Se la fotografia è ovunque, è soprattutto attorno a Kate Barry. Figlia di Jane Birkin 

e John Barry, la vita familiare di Kate Barry è ampiamente pubblicizzata. La coppia 

Jane Birkin/Serge Gainsbourg è da tempo sulla prima pagina di molti giornali. I 
due fanno spesso notizia, vedono le loro vite esaminate attentamente e aprono 

regolarmente la porta della loro casa a telecamere e fotografi. 
 

 

Jane Birkin [Bretagne] 1995 © Kate Barry 

tel:3755475033
mailto:info@mostraleemiller.it
http://www.mostraleemiller.it/
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Intorno a Kate Barry, la fotografia è onnipresente anche nell'intimità. Suo zio, 

Andrew Birkin, fotografo, accompagna spesso la famiglia nei loro vagabondaggi e 
porta, ad esempio, Kate Barry, allora 4 anni, nei suoi viaggi di scouting per Stanley 

Kubrick; la fotografò sul trono di Napoleone a Fontainebleau, un ritratto che era 
allo stesso tempo aneddotico e sorprendente. Il mondo delle immagini è 

significativo: Jane Birkin, attrice e cantante prossima a diventare regista, ha come 
amica la fotografa Gabrielle Crawford, avrà come compagno il regista Jacques 

Doillon, le sorelle di Kate Barry diventeranno giovanissime attrici e modelle, ecc. 

Da adolescente, Kate Barry sembrava aver trovato la sua strada nel mondo del 

fashion design unendosi alla scuola della Chambre Syndicale de la Couture di Parigi 
nel 1983. Mentre le sue creazioni furono oggetto delle prime sfilate nel 1985, la 

sua carriera fu sconvolta da diverse dipendenze.  

Il suo soggiorno all'inizio degli anni '90 in un centro londinese esperto del 
cosiddetto metodo “Minnesota” la convinse a fondare un centro simile in 

Francia. Fondata nel 1991, l'associazione APTE [Aide et Prévention des 
Toxicodépendances par l'Entraide] ha accolto i suoi primi pazienti a partire dal 

1994. Poco dopo, Kate Barry ha abbandonato lo styling per la fotografia. “La foto 
non era ovvia. Lontano da lì.  

 

 

Selfportrait [Cosmopolitan] october 2 2000 © Kate Barry 

È stato un amante quando avevo 16 anni a regalarmi la mia prima macchina 
fotografica. E fu un altro amante a regalarmi una macchina fotografica molto più 

tardi, all'età di 28 anni. Era un piacere che non vedevo. Mi sono divertita più tardi, 
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quando questa nozione è diventata più importante, quando è stato necessario 

ricostruire. Sono stata in grado di creare il mio spazio, uno spazio tutto mio.” 

Gli esordi sono agli albori ma già segnati dalla personalità della fotografa in 

divenire. Come molti fotografi autodidatti, i propri cari sono modelli di punta. Si 
appropria della macchina da presa, impara a giocare con la luce e già traspare 

atmosfere malinconiche, atmosfere pesanti, composizioni dove vuoti volontari 
contribuiscono a drammatizzare le scene, mentre la sua famiglia si presta al gioco. 

Rapidamente, i primi ordini si sono presentati e Kate Barry si è moltiplicata le 
sessioni di ripresa: reportage per Elle nell'ottobre 1996 [20 pellicole], ordini da Lui 

nel novembre 1996 [21 filmine], da Figaro Madame [30 rulli] e l'agenzia Sygma 
[23 rulli] nel dicembre 1996. Il ritmo è altrettanto sostenuto nei primi mesi 

dell'anno successivo con i ritratti di Alexandra Kazan, Françoise Hardy, Sabine 

Azéma, Maïwenn, e questo nel solo primo trimestre del 1997. Le riviste, quelle di 
moda in particolare, sono ancora all'apice della loro distribuzione e la profusione 

di titoli offre a Kate Barry molte opportunità. Elle, Vogue, 
Cosmopolitan, Jalouse , L'Officiel , Gala , Off Femme, DS  poi più tardi H&K, 

Glory , Madame  Figaro , Elle Japan , Joyce , Vanity Fair , ecc. : questo elenco non 
esaustivo di titoli riflette l'ampia varietà di riviste a lei indirizzate, la diversità 

stilistica portata avanti da ciascuna di esse e alla quale la fotografa si sforza di 
rispondere. 

 

 

Laetizia Casta [Elle] october 2 2000 © Kate Barry 

Circondata fino ad allora da fotografie e produttori di immagini di ogni genere, lei 
stessa modella per le proprie creazioni di moda, Kate Barry si è rapidamente 

affermata dal 1996 come una fotografa che conta: il suo accesso privilegiato a 



19 
 

determinate personalità, così come il singolare universo visivo che lei sa creare e 

che la rende unica, hanno convinto molti sponsor e modelle a rivolgersi a lei. Anche 
il suo coinvolgimento nel mondo. Numerosi i suoi impegni: un poster per Ni Putes 

Ni Soumises nel 2003, la copertina per il primo numero di Rose , una rivista 
dedicata alle donne malate di cancro [autunno 2011], una serie di ritratti impegnati 

di personalità nell'ambito dell'Onda Bianca per la Siria nel 2012 [dove ha 
fotografato Sandrine Bonnaire, Sonia Rykiel e Sophie Marceau nell'ambito di un 

programma fotografico e politico progetto avviato da Sarah Moon].  

Inoltre, Kate Barry non esita a confondere la sua immagine di fotografa di moda 

con personaggi dello spettacolo e del cinema: anche se è all'inizio di una 
commessa, è particolarmente coinvolta in una serie di ritratti realizzati a Rungis 

nell'ambito di il 40° anniversario del famoso mercatino [2009]. 

 

Lou [Milk] 2003 © Kate Barry 

Dal 2002 fino almeno al 2008, Kate Barry si cimenta con un genere per lei nuovo, 

il paesaggio, ed è lì che si esprime tutta la sua sensibilità. Sola di fronte alla natura, 

coglie i dettagli, senza necessariamente pensarci, mette in atto, come suggerisce 
Marie Darrieussecq, “una passeggiata attiva, una passeggiata determinata [se una 

cosa del genere può esistere]”. In contrappunto alla sua pratica ritrattistica, Kate 
Barry evoca la necessità di provare un'altra forma di fotografia: “Ecco perché ho 

fotografato i luoghi. Perdere l'orientamento, perdere questo sguardo incrociato, 
questo sguardo grato.” Nei suoi paesaggi, realizzati durante i suoi viaggi in Israele, 

Giordania, Normandia [Le Havre in particolare], Bretagna [a Dinard con Jean 

Rolin], Kate Barry costruisce un'opera delicata, fragile, che suscita introspezione. 

Mentre Jean Rolin ci racconta che "Kate aveva preso l'abitudine di riprendere, con 
una macchina forografica in miniatura e in modo un po' compulsivo, nemmeno 

tutto ciò che accadeva intorno a lei, ma piuttosto ciò che si svolgeva ai suoi piedi" 
e che molto raramente sollevata la fotocamera per filmare l'ambientazione, i 

paesaggi di Kate Barry sorprendono proprio per la loro inquadratura e la loro 
atmosfera. Sembra non alzare mai la testa: la linea dell'orizzonte è alta, il posto 
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d'onore è dato ai suoli e alla loro alterità. I suoi paesaggi offrono soggetti insoliti 

[cimiteri, muri sbiaditi, rifiuti abbandonati nel sottobosco, ecc.], atmosfere 
malinconiche [lì una pianta che si sbuca come può dal bitume, qui una strada di 

campagna mal tenuta sotto un cielo che sembra plumbeo], corpi anonimi come 
smarriti in contesti urbani dove la natura si riprende i suoi diritti, ecc. In questo 

senso, le fotografie con Jean Rolin per il libro Dinard, Essai d’autobiographie sono 
un manifesto della sua pratica del paesaggio, una successione di “luoghi indecisi” 

per i quali entrambi condividono un gusto. 
 

 

Dinard 2011-2012 © Kate Barry 

Quando la sua carriera si è interrotta improvvisamente nel dicembre 2013, Kate 

Barry stava prendendo in considerazione progetti di documentari, quelli incompiuti 
attorno alle autrici Flannery O'Connor o Mary McCarthy o quello dedicato a Philippe 

Djian.  

Attrice dei cambiamenti determinati dall'avvento delle tecnologie digitali che 

creano una maggiore porosità tra immagini fisse e in movimento, Kate Barry 
perseguiva un approccio rappresentativo di una fotografa del suo tempo: bambina 

e poi adolescente nel cuore degli anni '70 e '80, quando i media si accentua 
l'eccesso di copertura di alcuni personaggi famosi, giovane donna assediata da un 

mondo di immagini nella propria vita quotidiana, lei stessa produttrice di immagini 

fotografiche da dilettante prima di esercitarsi come professionista, fotografa su 

commissione poi autrice a pieno titolo che espone e vive di la sua fotografia. 

Lo studio della collezione Kate Barry ci mostra le diverse possibilità del nostro 
rapporto con la fotografia. L'autrice dispiega la sua personalità e il proprio spazio, 
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prima circondata dalle immagini degli altri prima di diventare lei stessa una 

produttrice di icone. 
 

 

Mauvaises herbes 2013 © Kate Barry 

Kate Barry [1967-2013] ha iniziato la sua carriera come fotografa nel 1996. 

Commissioni per moda e riviste l'hanno resa famosa e il suo lavoro ha contribuito 
alla costruzione dell'immaginario di un'epoca [campagna madre-figlia per 

Comptoir des Cotonniers nel 2003-2006 , ritratti di attrici durante l'uscita del 

film Huit Femmes di François Ozon nel 2002, ecc.]. 

Nonostante i vincoli degli ordini, la fotografa impone il suo sguardo, che le 
permette di sviluppare progetti più personali. Quello dedicato ai dipendenti del 

mercato internazionale di Rungis [Les Gueules de Rungis , 2009] sarà una pietra 
miliare, ma il suo lavoro attorno al paesaggio è quello in cui esprime al meglio la 

sua sensibilità. Contrariamente agli orpelli delle riviste, agli imperativi degli ordini 
e all'eccessiva mediatizzazione della sua famiglia [è la figlia di John Barry e Jane 

Birkin], Kate Barry propone atmosfere scarne, fatte di poesia e sottigliezza, al 

tempo stesso malinconiche e opprimenti. 

Nel 2021, la famiglia di Kate Barry ha donato tutti i suoi negativi a colori e in bianco 
e nero, la sua produzione digitale, i suoi provini, una selezione di stampe e le sue 

due mostre principali al Museo Nicéphore Niépce [Bunkamara Gallery, Giappone, 

2000 e Arles, 2017]. 

Un libro accompagnerà la mostra nel settembre 2023 alle Éditions de La Martinière. 

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

Kate Barry - My Own Space 

dal 17 giugno al 17 settembre 2023 
Museo Nicéphore Niépce,28, Quai des Messageries, 71100 Chalon-sur-Saône 

+ 33 [0]3.85.48.41.98 | contact@museeniepce.com | www.museeniepce.com 
orario: tutti i giorni, salvo martedì, festivi e quelli di vernissage 9:30 - 11:45 

|14:00 – 17:45 

mailto:contact@museeniepce.com
http://www.museeniepce.com/
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Guido Gazzilli: Home is Home (All Alone) 

da https://www.kehrerverlag.com/ 

Un intrigante corpus di lavori sull'identità e le condizioni dell’essere umano. 

Home is Home (All Alone) è un diario di immagini e una ricerca a lungo termine. 

Storie di luoghi e persone in mondi diversi, in una società in cui esploro le relazioni, 
i momenti privati, la solitudine, l'abuso, l'amore, la vita notturna, la musica e la 

vita degli artisti. (...) Nei miei incontri e nella mia disperata ricerca di una casa, ho 

raccolto tempeste, tempeste, sogni e venti leggeri, a volte molto freddi.  

Questa raccolta di immagini parla della ricerca di una definizione di identità e 
dell'inevitabilità di diventare consapevoli che come esseri umani siamo 

profondamente interconnessi ma fondamentalmente soli.  

 

 

© Guido Gazzilli 

Dal testo di Guido Gazzilli: I luoghi e le persone che ho incontrato nel corso della 

mia vita mi hanno insegnato cos'è la città rifugio. Rifugio dei sensi, dal caos 
dell'esperienza urbana. Il rifugio della propria intimità nella giungla del calore 

umano, la grande città. 

Cercare rifugio non altrove, nell'estasi della natura o nell'eremitaggio impervio 

dove la natura è sempre una minaccia, ma proprio nell'alveare che accoglie e nutre 

gli animali notturni. 

In questo eterno carosello mostro volti, corpi, ombre, profili di un'umanità fuori 

dagli schemi, in cerca di tregua.  

Lo faccio con uno sguardo privato, rigoroso, compatto. Per uscire dalla solitudine 

ogni gesto sembra ridicolo, ma ne vale la pena. Fuori continuano le estati e le 

frenesie, le pause e le rotture umane. L'apocalisse può aspettare. 
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© Guido Gazzilli 

 

GuidoGazzilli è nato a Roma nel 1983 e nel 2006 si è laureato allo IED di Roma in 
Arti Visive. Dal 2010 costruisce un lavoro sull'identità e sulle condizioni dell'essere 

umano, attraverso narrazioni personali e soggettive. Trascorre la maggior parte 
del suo tempo in strada, ritraendo persone e luoghi come diari personali, spesso 

concentrandosi sulle sottoculture giovanili e sui musicisti.  

Il suo lavoro è stato pubblicato da importanti riviste come: The New York Times, 

The Guardian, Der Spiegel, Internazionale, Il Sole 24 ore, El Pais, Il Manifesto, 
Süddeutsche Zeitung, L'Espresso. Lavora su commissione per ritratti ed editoriali 

per riviste quali: GQ, Vice, Rolling Stone, L'Uomo Vogue, Billboard, Smithsonian, 

Vanity Fair, Purple. Gazzilli ha collaborato per diversi marchi tra cui: Nike, Adidas, 

Fred Perry, Gucci, Fendi, Valentino.  

Il lavoro di Gazzilli è stato esposto a livello internazionale ed è stato selezionato 
per premi internazionali e residenze d'artista. Ha lavorato come assistente di Paolo 

Pellegrin (2010-2013) e insegna in accademie d'arte in Italia. Guido Gazzilli vive e 

lavora tra Roma e la campagna, rappresentato dall'agenzia Contrasto. 
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© Guido Gazzilli 

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

Guido Gazzilli: Home is Home (All Alone) 
 Text by Stefano Ciavatta,Guido Gazzilli, Poem by Gabriele Tinti  | Designed by 

Fiorenza Pinna  Hardcover with 5 foldout pages, | 16,5 x 24,6 cm | 184 pages  126 
duotone ills. | English | ISBN 978-3-96900-135-6 | Euro 44,00 

 

Andreas Gursky. Visual Spaces of Today 

da https://www.mast.org/ 

 

99 Cent II, Diptychon, 2001 © Andreas Gursky, by SIAE 2023 Courtesy: Sprüth Magers 

https://www.mast.org/
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La mostra Andreas Gursky. Visual Spaces of Today, la prima grande antologica 

in Italia dell’artista che copre oltre quarant’anni di attività, curata da Urs Stahel 
insieme al fotografo tedesco Andreas Gursky, segna l’inizio della celebrazione di 

due ricorrenze: i 100 anni dell’impresa G.D e i 10 anni di Fondazione MAST.  
“Fare del lavoro una cultura e della cultura un lavoro”: sono parole che legano 

insieme queste due realtà, che rappresentano da un lato la cultura aziendale 
dell’impresa che si è consolidata nel tempo e dall’altra quella della creazione di uno 

spazio innovativo e partecipativo di produzione del pensiero sul lavoro. 

Gli spazi visuali delle opere fotografiche selezionate da Urs Stahel e Andreas 

Gursky per questa mostra riflettono questi mondi tematici. Le potenti immagini 
dell’artista tedesco aprono a nuove modalità di concepire il lavoro, l'economia e la 

globalizzazione e svelano visioni concrete di siti produttivi, centri di 

movimentazione delle merci, templi del consumo, nodi di trasporto, luoghi di 

produzione energetica e alimentare, sedi dell’industria finanziaria. 

La mostra comprende 40 immagini dell’artista che vive e lavora a Düsseldorf: 
abbraccia un arco di tempo che va dai primi lavori (Krefeld, Hühner, 1989) alle 

opere più recenti (V&R II e V&R III, 2022), copre grandi distanze tra Salerno 
(1990) e Hong Kong (2020) e combina la moderna industria del 

turismo (Rimini, 2003) con processi di produzione millenari (Salinas, 2021). 
 

 

F1 Boxenstopp I ,2007 © Andreas Gursky, by SIAE 2023 Courtesy: Sprüth Magers 

Andreas Gursky è considerato uno dei maggiori artisti del nostro tempo. Il suo 

nome, in particolare negli anni Novanta, è stato associato alle fotografie di 
grande formato. Le sue immagini sono oggi divenute vere e proprie icone 

contemporanee e hanno contribuito a stabilire lo status della fotografia come arte 

e quindi come oggetto di collezione sia per i musei sia per i privati. 

La finezza con cui Gursky seziona il presente e mette a fuoco i suoi soggetti, 
andando al fondo delle cose e allo stesso tempo mantenendo nitido il quadro 

generale, risulta evidente attraverso le sue inconfondibili composizioni visive. 

L‘esposizione è accompagnata da un catalogo, pubblicato dalla Fondazione MAST, 

con la prefazione della Presidente Isabella Seràgnoli e un testo di approfondimento 
critico di Urs Stahel. 

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

Andreas Gursky. Visual Spaces of Today 
dal 25.05.2023 al 07.01.2024 

Fondazione MAST, via Speranza 42, I-40133 Bologna 
Orario: dal martedì alla domenica 10:00 – 19:00, chiuso il lunedì 

+39 051 647 4345 | gallery@fondazionemast.org | https://www.mast.org/ 
 

https://www.thebroad.org/art/andreas-gursky/f1-boxenstopp-i
tel:+390516474345
mailto:gallery@fondazionemast.org
https://www.mast.org/
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Sanaz Mazinani | una prospettiva impossibile 
 

dahttps://www.bulgergallery.com/ 

 
Deep fake plants © Sanaz Mazinani 

 

La Stephen Bulger Gallery è lieta di presentare An Impossible Perspective , la 

nostra quarta mostra personale di Sanaz Mazinani. Ampliando la precedente 
ricerca di Mazinani sul rapporto tra fotografia e percezione, distribuzione dei media 

e consumo, An Impossible Perspective è un'indagine sull'intelligenza artificiale (AI) 
e sull'apprendimento automatico. In questo lavoro, Mazinani presenta le immagini 

delle piante sia come metafora che come canale per una speculazione artistica sul 

futuro del rapporto dell'umanità con la creatività, la verità e il lavoro. 

Per sviluppare questa serie, Mazinani ha ideato una metodologia unica utilizzando 
una serie di strumenti di intelligenza artificiale. Ha lavorato con il programmatore 

di computer Millan Singh Khurana per creare un codice personalizzato con un 
intricato insieme di procedure volte a imitare l'intelligenza umana per creare le 

opere d'arte risultanti. Indagando su come queste tecnologie rendono 

l’intelligenza, Mazinani ha lavorato con DALLE-2 e Midjourney per generare 
centinaia di immagini basate su idee come la relazione tra l’umanità e il mondo 

naturale. I set di immagini che includevano le fotografie dell'artista sono stati poi 
sequenziati utilizzando modelli di visione artificiale e di elaborazione del linguaggio 

naturale appena addestrati per analizzare le relazioni tra loro.  
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From geometric to organic triptych beed © Sanaz Mazinani 

 

Oltre 15.000 immagini sono state analizzate e ordinate per creare le singole opere 
d'arte per An Impossible Perspective, basate su concetti comeRealtà, 

artificiosità e veridicità. Una volta sequenziate ed etichettate, le immagini 
stampate sono state fissate al pannello di supporto secondo le istruzioni di 

sequenziamento dell'intelligenza artificiale per creare collage composti da 

centinaia di immagini. 

Una componente importante di questa serie è l'uso del corpo dell'artista per 
assemblare le opere su punti lungo gli assi x, y e z determinati dal software. Il 

lavoro, le azioni e le scelte estetiche di Mazinani sono influenzati dai risultati 
computazionali del software AI che dirigono il posizionamento di ciascuna 

immagine.  

Ad esempio, in Reale o no, le immagini nell'angolo in alto a sinistra progrediscono 
da "più reali" a "meno reali" lungo righe orizzontali, secondo il punteggio generato 

dal software. In questo modo, la mente computazionale diventa un artefice del 

gusto sia nella creazione delle opere d’arte che nel layout.  

Lo spostamento di autonomia durante il processo di realizzazione di ogni opera si 
traduce in una tensione cronica tra la metodologia incentrata sulla tecnologia che 

Mazinani aveva impostato per la produzione e i suoi desideri estetici e intuitivi.  

Il processo di attuazione dei risultati dell’intelligenza artificiale viene potenziato 

tagliando a mano ogni immagine in una forma unica, iscrivendo il processo con un 
atto creativo fisico e umano. Questi moduli cartacei che ricordano modelli di 

abbigliamento vengono poi fissati con spille da sarta, in riferimento al lavoro 

domestico. 

An Impossible Perspective demistifica e prende il controllo dei processi di 
intelligenza artificiale, offrendo una piattaforma per il discorso pubblico. Mazinani 

afferma che, “mentre realizzavo questo progetto nell’ultimo anno e mezzo, ho 

scoperto che più spingevo l’intelligenza artificiale, più prevedibili e semplificavano 

diventavano i risultati delle opere d’arte generative”.  

Contribuendo a un dialogo che si impegna in modo critico e creativo con questo 
movimento tecnologico, queste opere dimostrano le capacità e i limiti di questa 

tecnologia.  
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Real or not real carsv plants full © Sanaz Mazinani 

 

An Impossible Perspective sottolinea l’importanza di utilizzare le tecnologie di 
intelligenza artificiale come strumenti a supporto del nostro lavoro, invece di 

diventare il mezzo principale per produrre un risultato. 

Questa mostra è stata generosamente sostenuta dal Canada Council for the Arts. 

  

Sanaz Mazinani è professore assistente di Studio Art presso il Dipartimento di 

Arti, Cultura e Media con un incarico di laurea presso la Facoltà di Architettura, 
Paesaggio e Design Daniels dell'Università di Toronto. Ha conseguito una laurea 

presso l'Ontario College of Art & Design e un Master in Belle Arti presso la Stanford 
University. Il suo lavoro è apparso in mostre personali presso istituzioni tra cui 

l'Asian Art Museum di San Francisco, in California, il West Vancouver Museum e il 

Triton Museum of Art di Santa Clara, in California. I suoi progetti e installazioni di 
arte pubblica sono stati presentati in sedi in tutto il Canada, Cina, Francia, 

Germania, Guatemala, India, Iran, Svizzera, Emirati Arabi Uniti, Regno Unito e 

Stati Uniti. 

--------- 

Sanaz Mazinani | An Impossible Perspective  

dal 9 settembre al 4 novembre 2023 
Stephen Bulger Gallery, 1356 Dundas Street West ,Toronto, ON Canada M6J 1Y2 

+1 416.504.0575 | info@bulgergallery.com  | www.bulgergallery.com 
Orario: dal martedì al sabato 11:00 - 18:00, aperto fino alle 20:00 il primo 

giovedì di ogni mese.  

 

Matt Black: The Central Valley and Mexico 

da https://kochgallery.com/  

La Robert Koch Gallery presenta con orgoglio Matt Black: The Central Valley and 

Mexico, la seconda mostra della galleria che presenta le opere potenti e crude del 

fotografo americano Matt Black. Con sede nella Central Valley della California, 
Black produce immagini altamente narrative profondamente radicate nell'attuale 

inquietudine sociale e ambientale.  

The Central Valley and Mexico approfondisce due corpi di lavoro precedenti, 

apparentemente distanti nella geografia ma profondamente uniti nella risonanza 

mailto:info@bulgergallery.com
http://www.bulgergallery.com/
https://kochgallery.com/
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tematica. L'obiettivo di Black presenta un'esplorazione accattivante e profonda di 

alcune delle comunità più emarginate delle Americhe. 

 

 

San Pedro Chayuco, Oaxaca, Festa del Santo, 2000 © Matt Black 

Nel 1995, Black iniziò a catturare la lotta, la perdita di potere e la speranza di 
resilienza delle comunità in tutta la Central Valley della California. Il lavoro di The 

Central Valley ritrae le numerose difficoltà affrontate dai residenti che lavorano e 
vivono in uno dei centri agricoli più importanti e potenti del mondo. Nonostante 

generino miliardi di dollari in termini di produzione economica, queste comunità 
sopportano il peso della povertà, della disoccupazione e dell’accesso inadeguato 

all’assistenza sanitaria e all’istruzione. 
 

 

Avenal, California. Una tempesta di polvere strappa via un tetto, 2009 © Matt Black 
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È stato mentre fotografava nella Central Valley che Black ha notato un 
cambiamento nella forza lavoro agricola, storicamente un punto di transizione per 

vari gruppi di migranti. Black identificò un gruppo che lo incuriosiva: immigrati 
indigeni dal Messico, che parlavano trique, mixteco o nahuatl. Le ragioni per 

lasciare la propria terra d'origine incuriosirono Black e lo portarono sulle montagne 

di Oaxaca, dove fu testimone dell'erosione di un antico modo di vivere.  

Queste montagne, luogo di nascita della coltivazione del mais con una storia 
millenaria, avevano ceduto alle moderne tecniche agricole, provocando frane, 

fallimenti dei raccolti e un esodo di massa verso gli Stati Uniti in cerca di 
opportunità. Quelli rimasti indietro erano per lo più anziani e bambini, che 

lottavano per sostenere i villaggi in diminuzione che diventavano obiettivi dei 

cartelli della droga. Mixteca. 

 

 

San Miguel Cuevas Oaxaca. La nebbia vaga per le strade deserte, 2000 © Matt Black 

Matt Black crea un lavoro che, pur essendo radicato nella tradizione del 
documentario, si distingue anche per il suo approccio profondamente personale, il 

coinvolgimento emotivo e l'intensità visiva. Estratti dalla geografia 
americana sono stati ampiamente pubblicati ed esposti negli Stati Uniti e 

all'estero. Una monografia di American Geography è stata pubblicata nel 2021 da 
Thames and Hudson, accompagnando una mostra istituzionale che ha viaggiato al 

Deichtorhallen di Amburgo (2020) e al Kunstfoyer di Monaco (2021). 

Oltre al New Yorker, il lavoro di Black è apparso su TIME Magazine, The California 

Sunday Magazine, nonché su pubblicazioni internazionali come Le Monde (Francia) 

e Internazionale (Italia).  

Anche regista, i cortometraggi di Black sono stati pubblicati, tra gli altri, da The 

New Yorker, MSNBC e Orion Magazine. Membro della prestigiosa agenzia Magnum, 
Matt Black è stato insignito tre volte del Robert F. Kennedy Memorial Prize, 

nominato membro senior dell'Emerson Collective e ha ricevuto il W. Eugene Smith 

Memorial Award nel 2015 per la fotografia umanistica. 
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Corcoran, Californi. Campi incolti di pomodori, 2014 © Matt Black 

Matt Black crea un lavoro che, pur essendo radicato nella tradizione del 

documentario, si distingue anche per il suo approccio profondamente personale, il 
coinvolgimento emotivo e l'intensità visiva. Estratti dalla geografia americana  

americana sono stati ampiamente pubblicati ed esposti negli Stati Uniti e 
all'estero. Una monografia del progetto è stata pubblicata nel 2021 da Thames and 

Hudson e ha accompagnato una mostra istituzionale itinerante alla Deichtorhallen 
di Amburgo (2020-21) e al Kunstfoyer di Monaco (2021).  

 

 

Cochoapa el Grande Guerrero, dopo una festa, 2012 © Matt Black 

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

Matt Black: The Central Valley and Mexico 
dal 7 settembre al 21 ottobre 2023 

Robert Koch Gallery, 49 Geary Street, 5° piano, CA 94108 San Francisco USA 

https://www.deichtorhallen.de/en/
https://www.deichtorhallen.de/en/


32 
 

+1 (415) 421-0122  |  info@kochgallery.com   |  https://kochgallery.com 

Orario: dal lunedì al venerdì 11:00 – 17:30, sabato 14:00 – 17:00 

Manjari Sharma: Surface Tension 

da https://assembly.art/ 

 

Untitled (Surface tension) 2019 © Manjari Sharma 

Assembly è lieta di presentare una selezione di lavori dall'ultima serie di Manjari 
Sharma, Surface Tension. Questo nuovo corpo di lavoro, che consiste in fotografie, 

opere video e installazioni site-specific, estende il suo sguardo metaforico a uno 
degli elementi più fondamentali della vita umana e trasforma i suoi spettatori 

insieme ai suoi soggetti.  

L'acqua è vita. Pulisce, nutre, trasforma e distrugge. Surface Tension esplora la 
nostra relazione metafisica con l'acqua attraverso diverse forme umane immerse 

nelle piscine. Queste forme immersive e gestuali evidenziano la fragilità, la 
circolarità e l'unicità della nostra esistenza, trasformando la piscina in un vaso di 

trascendenza. L'artista scrive: 

Appare un nuovo mondo; Le figure si trasformano in paesaggi, gli arti in pinne e i 

corpi si trasformano e si fondono in forme e strutture organiche peculiari ma 
familiari. Uno spruzzo cerimoniale è seguito da un momentaneo vuoto di coscienza, 

e nuove galassie nascono ad ogni respiro. Cosa siamo se non una serie di enigmi 
sfortunati? un mazzo di carte al vento, distorte dal destino e tenute insieme, 

allentate, da un collante che non ha nome. 

Nata e cresciuta a Mumbai, in India, Sharma radica la sua pratica decennale nel 

suo patrimonio culturale, ma estende la sua narrativa personale a una più 
universale. Il suo lavoro è modellato dalla sua curiosità per il paesaggio interiore 

della mente umana e la sua relazione inestricabile, elementare e sacra con il rituale 

e la mitologia.  

La pratica di Sharma ruota attorno al suo profondo interesse per lo studio, la messa 

in discussione e la celebrazione di questi stati transitori dell'immaginazione, della 

storia e della trasformazione umana. 

https://kochgallery.com/exhibitions/matt-black-the-central-valley-and-mexico/info@kochgallery.com
https://kochgallery.com/
https://assembly.art/
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Untitled (Surface tension) 2019 © Manjari Sharma 

Manjari Sharma (nata nel 1979) è un artista con sede a Los Angeles, nato e 
cresciuto a Mumbai, in India, e che realizza arte che affronta questioni di memoria, 

identità, multiculturalismo e mitologia personale. Dopo essersi trasferita a New 
York City, ha acquisito notorietà per il suo progetto a lungo termine, The Shower 

Series . Con questa serie, Sharma ha iniziato a creare lavori che riguardavano 
tanto la materialità dell'acqua quanto il paesaggio interiore della mente umana. 

Espandendo la sua pratica artistica, Sharma ha continuato a incorporare suono, 
movimento, proiezione e collage nel suo lavoro. Il progetto Darshan di Sharma, 

pubblicato da Nazraeli Press, è una rivisitazione fotografica delle divinità indù che 

le ha raccolto ampi consensi di critica. Nel 2017, il Metropolitan Museum of Art ha 
commissionato a Sharma la creazione di un'opera collaborativa che ha ricevuto 

elogi e riconoscimenti a livello internazionale. 

Ampiamente celebrata ed esposta in tutto il mondo, ha vinto numerosi premi ed è 

presente nelle collezioni di importanti istituzioni, tra cui il Metropolitan Museum of 
Art di New York, il Museum of Fine Arts, Houston, il Carlos Museum presso la Emory 

University e il Birmingham Museum of Art, tra molti altri. Le opere dei suoi progetti 
sono state pubblicate, esposte e viaggiate in gallerie, musei e festival in tutto il 

mondo. 

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

Manjari Sharma: Surface tension 

dall’8 settembre al 4 novembre 2023  
Assembly, 4411 Montrose Blvd, Suite F-2nd Floor,  Houston, TX 77006 - USA 

+1 (713) 485-5510  |  info@assembly.a  |  https://assembly.art/ 

Orario: dal martedì al sabato 11:00 – 17:00 o su appuntamento. 
 

Winfried Muthesius - 1.000 Odisseen 
 

da www.galeriespringer.de 

 

Nella sua nuova serie fotografica, Winfried Muthesius affronta le questioni delicate 
a livello globale della fuga e dell'espulsione. Come nei suoi dipinti, concentra la sua 

attenzione su ciò che intende mostrare in modo tale da rivelarne l'ambiguità. Oltre 

mailto:info@assembly.art?subject=Inquiry
https://assembly.art/
http://www.galeriespringer.de/
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alle fotografie presenteremo disegni e dipinti della serie »broken gold« (foglia d'oro 

su legno). 
 

 
1000 Odisseen, M-19, 202 © Winfried Muthesius 

 

"Non si sa mai abbastanza. Il conosciuto porta con sé anche l'ignoto."  

                                                                                        (Eduardo Chillida) 

 
Come se il viandante sulle coste delle isole di Capo Verde avesse fatto di questa 

frase di Eduardo Chillida il fulcro del suo lavoro. Macchina fotografica e taccuino 

sempre a portata di mano, Winfried Muthesius osserva esattamente ciò che si 
presenta ai suoi occhi. Fotografa, disegna. In questo modo intensifica la sua 

vista. La maggior parte di ciò che è stato portato sulla spiaggia di Capo Verde è 
diventato senza valore; tra questi ci sono resti di giubbotti di salvataggio, parti di 

reti da pesca, rifiuti di plastica di quasi ogni tipo e varietà - e poi anche infradito. Il 
conosciuto porta con sé l’ignoto. Chi indossava queste calzature più leggere di 

tutte? Perché ce ne sono relativamente molti che giacciono qui?  

“Le scarpe o le infradito smarrite che ho trovato sulle spiagge delle isole di Capo 

Verde”, dice Winfried Muthesius, “sono le calzature più semplici della gente 
povera. La perdita di una scarpa di solito significa che il resto del percorso deve 

essere percorso a piedi nudi. Le infradito sbiadite rappresentano per me un 

simbolo di fuga e spostamento.” Citazione di Christhard-Georg Neubert 

Winfried Muthesius , nato a Berlino nel 1957, vive e lavora tra Berlino, 
Brandeburgo e Capo Verde. Muthesius ha studiato pittura dal 1979 al 1984 all'HDK 

(l'odierna UDK) di Berlino. Seguirono numerose mostre in patria e all'estero. Le 
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opere di Winfried Muthesius sono rappresentate in numerose collezioni private e 

pubbliche, tra cui la Berlinische Galerie, Berlino. 
 

 
1.000 Odisseen, M - 422, 2023 © Winfried Muthesius 

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

La mostra: 

Winfried Muthesius - 1.000 Odisseen 
dal 12 settembre al 21 ottobre 2023 

Galerie Springer Berlin, Fasanenstr. 13, 10623 Berlin 

+49 (0)30-3157220 | office@galeriespringer.de | www.galeriespringer.de 

Orario: dal martedì al venerdì 12:00 - 18:00, sabato 12:00 - 15:00  

Il libro: 

 

Kerber Edizioni | Pubblicato da Christhard-Georg Neubert, Wittenberg Christian Art 
Foundation | 148 pagine | 20×24,6 cm | copertina morbida |62 illustrazioni a colori | 

Lingue: tedesco, inglese | ISBN 978-3-7356-0954-0 | € 35,00 

mailto:office@galeriespringer.de
http://www.galeriespringer.de/
https://www.kerberverlag.com/de/2083/winfried-muthesius
https://www.kerberverlag.com/de/2083/winfried-muthesius
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Elliott Erwitt - Il momento felice 
 

da https://thehulettcollection.com/ 

 
Provence, France, 1955 © Elliott Erwitt 

"Il contributo speciale di Elliott è la sua intelligenza: non il momento decisivo ma 
il momento felice è la sua firma: un momento in cui due cose che sembrano non 

avere un terreno comune vengono improvvisamente unite per la silenziosa 

esplosione di un'unica immagine. " 

Elliott Erwitt è stato chiamato con molti nomi nel corso della sua carriera, ma quello 
che ha maggiormente mantenuto è stato quello di essere definito 

un maestro della filosofia del “momento decisivo” di Henri Cartier-Bresson. La 
Collezione Hulett è orgogliosa di presentare una selezione curata di opere della 

carriera di Elliott che hanno affascinato gli spettatori con "il momento felice".  

Che si tratti dello sguardo innocuo di un ragazzo dal retro di una bicicletta in 

Provenza, in Francia, o di un momento rubato a una giovane coppia profondamente 
innamorata parcheggiata al largo della costa di Berkeley, in California, le immagini 

riempiono lo spettatore con la versione di Elliott di una vita felice. The Delighted 
Moment presenterà trentadue dei migliori lavori di Elliott nell'arco di oltre 

quarant'anni. L'inaugurazione sarà sabato 2 settembre dalle 17:00 alle 20:00 e la 

mostra sarà visitabile fino al 22 novembre.  

I suoi primi passi nella fotografia sono nati per necessità e non per passione come 

nel caso di molti altri.  
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New York City, NY, c. 1950 © Elliott Erwitt 

Ha iniziato a lavorare in una panetteria per sopravvivere e ha imparato da 

autodidatta la fotografia in modo da poter guadagnare denaro fotografando 
matrimoni e altri eventi. Nome originale, Elio Romano Erwitz, era noto per avere 

un occhio acuto che gli permetteva di individuare momenti assurdi nella vita di 
tutti i giorni. Le sue fotografie raffiguravano l'infinita ironia che si verifica nelle 

nostre vite, anche se in genere non riusciamo a individuarla da soli. Elliott è 
altamente riconosciuto come uno dei migliori che abbia mai immerso le dita dei 

piedi nel mezzo. Il suo portfolio comprende fotografie ormai iconiche di personaggi 
importanti come Richard Nixon, Che Guevara e Marilyn Monroe, solo per citarne 

alcuni. Ogni sua fotografia attraverso di essa raccontava una storia. 
 

 
New York City, NY, 1953 © Elliott Erwitt 

"Se conosciamo immediatamente una scena di Erwitt e riusciamo a distinguerlo 
subito dai suoi compagni, è perché, in un inglese semplice, sembrerà così 

divertente e ci farà sentire così distaccati: ridiamo e non ci viene mai chiesto di 
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svenire anche noi. facilmente. Sebbene appartenga in un certo senso alla grande 

scuola di fotografia di strada non dichiarata e in fuga che si espanse in tutto il 
mondo negli anni Quaranta e Cinquanta, e fece di New York e Parigi le loro case 

particolari - e che sembrerà, a mio parere sono fiducioso, nel lungo occhio della 
storia come aprile fresco e sorprendente, argutamente vario e riccamente 

vernacolare e permanente come l'opera dei pittori del Quattrocento - il suo 
contributo speciale è il suo spirito: non il momento decisivo ma il momento felice 

è la sua firma" - Adam Gopnik 
 

 
Paris, France, 1989 © Elliott Erwitt 

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

Elliott Herwith – The delighted Moment 
dal 2 settembre al 22 novembre 2023 

The Hulett Collection, 1311 E. 15th St. Tulsa, OK74120 – USA 
+1 918-934-7240 | info@thehulettcollection.com | https://thehulettcollection.com/ 

Orario: da mercoledì a venerdì 11:00-18:00, sabato 12:00-17:00, da domenica a 
martedì su appuntamento. 

Vivian Maier. Anthology 

da  https://saramunari.blog/ 

Dal 7 settembre 2023 al 28 gennaio 2024 Palazzo Pallavicini, ospiterà nelle 

splendide sale rinascimentali, la mostra “Vivian Maier – Anthology”, una 

straordinaria esposizione di quasi 150 fotografie originali e Super 8mm di una delle 

fotografe più amate e apprezzate di questo secolo. 

La mostra è organizzata e realizzata da Chiara Campagnoli, Deborah Petroni e 
Rubens Fogacci di Pallavicini srl con la curatela di Anne Morin di diChroma 

photography sulla base delle foto dell’archivio Maloof Collection e della Howard 

Greenberg Gallery di New York. 

La curatrice ha eseguito una selezione molto accurata tra le migliaia di fotografie 
a disposizione; verranno infatti presentate 111 fotografie in bianco e nero, più una 

meravigliosa sezione di 35 foto a colori, divise in sei sezioni per un’Antologica mai 

vista a Bologna così completa.  

mailto:info@thehulettcollection.com
https://thehulettcollection.com/
https://saramunari.blog/
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©Estate 
of Vivian Maier, Courtesy of Maloof Collection and Howard Greenberg Gallery, NY 

 
Novità assoluta a Bologna sarà la visione Super 8 che permetterà di seguire lo 
sguardo di Vivian Maier, che iniziò a filmare scene di strada, eventi e luoghi già nel 

1960. Maier filmava tutto ciò che la portava a un’immagine fotografica: osservava, 

si soffermava intuitivamente su un soggetto e poi lo seguiva. Ha ingrandito il 
bersaglio per avvicinarsi da lontano, concentrandosi su un atteggiamento o un 

dettaglio, come le gambe o le mani delle persone in mezzo alla folla. Il film è sia 
un documentario — un uomo arrestato dalla polizia o la distruzione causata da un 

tornado — sia un’opera contemplativa — lo strano corteo di pecore diretto ai 

mattatoi di Chicago. 

Il lavoro di Vivian Maier (1926-2009) è rimasto nell’ombra fino al 2007, quando 
John Maloof, acquista un box a un’asta. Dalla scatola emergono effetti personali 

femminili di ogni genere appartenenti a una donna, Vivian Maier, il cui contenuto 
è stato messo all’asta a causa di ritardi nel pagamento dell’affitto. Tra questi 

oggetti emerge anche una cassa contenente centinaia di negativi e rullini, tutti 
ancora da sviluppare. Dopo averne stampati alcuni ed averli mostrati in giro, 

Maloof si rende conto dell’immenso tesoro che ha tra le mani e, grazie alla sua 
intuizione ed accurata divulgazione, porta in breve tempo questa fotografa 

sconosciuta a essere apprezzata e affermata a livello mondiale.  

Dopo la morte della Maier, le sue fotografie vengono esposte in tutto il mondo. 
L’originalità di Vivian Maier si esprime nel grande talento nello scattare fotografie 

che catturano particolari e dettagli evocativi della quotidianità piuttosto che la 
visione d’insieme, raccontando così la strada, le persone, gli oggetti e i paesaggi. 

L’obiettivo della sua macchina fotografica intercetta con attenzione soggetti poco 
considerati all’epoca, rendendoli invece protagonisti del suo lavoro: la strada è il 

suo palcoscenico. Nello studio dei suoi lavori si riscontra un altro filone: la Maier 
sviluppa infatti una vera ossessione per il gesto del fotografare, per lo scatto vero 

e proprio e non per il risultato finale della fotografia. Il modus operandi dell’artista 
è di scattare tante più immagini possibili conservandole senza mostrarle a 
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nessuno. Mentre nella società contemporanea l’apparire è una priorità, la Maier 

risulta essere sicuramente all’avanguardia nonostante i suoi tempi; come afferma 

infatti Marvin Heiferman,studioso di fotografia: 

“Seppur scattate decenni or sono, le fotografie di Vivian Maier hanno molto da dire 
sul nostro presente. E in maniera profonda e inaspettata… Maier si dedicò alla 

fotografia anima e corpo, la praticò con disciplina e usò questo linguaggio per dare 
struttura e senso alla propria vita conservando però gelosamente le immagini che 

realizzava senza parlarne, condividerle o utilizzarle per comunicare con il prossimo. 
Proprio come Maier, noi oggi non stiamo semplicemente esplorando il nostro 

rapporto col produrre immagini ma, attraverso la fotografia, definiamo noi stessi”. 

Vivian Maier spesso diviene il soggetto delle sue fotografie con lo scopo, quasi 

ossessivo, di ricercare sé stessa, imprimendo la sua ombra, il suo riflesso, la sua 

silhouette nello scatto. Il gran numero di autoritratti presenti nella sua produzione 
fotografica sembra esprimere una sorta di eredità nei confronti di un pubblico che 

non voleva, o forse non poteva, rappresentare. 

Significativa evoluzione nel lavoro di Vivian Maier è il passaggio da fotografie in 

bianco e nero a immagini a colori; il cambiamento non riguarda solo lo stile, ma 
anche la tecnica: dalla Rolleiflex passa alla Leica, fotocamera leggera, comoda da 

trasportare che dava la possibilità di scattare le foto direttamente all’altezza degli 
occhi. Il suo lavoro a colori è singolare, espressivo, libero, a volte anche giocoso, 

ma sempre con quella specifica caratteristica della casualità. 

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

Vivian Maier – Anthology 
dal 07 settembre 2023 al 28 gennaio 2024  

Palazzo Pallavicini – Via San Felice 24, Bologna 
+39 3313471504 | info@palazzopallavicini.com | www.palazzopallavicini.com 

Orari: dal giovedì alla domenica 10:00 – 20:00 
 

Viviane Sassen – Phosphor 

da https://www.mep-fr.org/ 

 

Eudocimus Ruber , dalla serie« Of Mud and Lotus », 2017  
© Viviane Sassen e Stevenson (Johannesburg / Cape Town / Amsterdam) 

mailto:info@palazzopallavicini.com
http://www.palazzopallavicini.com/
https://www.mep-fr.org/
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La MEP – Maison Européenne de la Photographie – è orgogliosa di presentare la prima 

retrospettiva in Francia dell’artista olandese Viviane Sassen. Questa mostra, che 
comprende più di 200 opere, rivela oltre trent'anni di creazione poliedrica che unisce 

fotografia, collage, pittura e video. 

Occupando i due piani principali del MEP, la mostra riunisce serie emblematiche, 

tra cui “Umbra”, “Parasomnia”, “Flamboya” e “Roxane”, oltre ad archivi inediti, 
opere a tecnica mista che incorporano fotografia, pittura, collage e video e 

fotografia di moda. Questa mostra farà luce sul processo creativo di Viviane Sassen 
concentrandosi su due temi principali: l'incessante ricerca di nuove forme 

fotografiche e l'importanza dell'intimità nel suo lavoro. Per Sassen, la fotografia è 
più di una semplice superficie: è un'apertura su un luogo dove i suoi sogni, desideri 

e paure coesistono con il mondo in tutta la sua realtà tangibile. 

Inizialmente studiando fashion design, Viviane Sassen si è rapidamente dedicata 
alla fotografia, proseguendo la sua formazione presso la Utrecht School of the Arts 

(HKU). Dopo aver completato gli studi, ha alternato progetti personali e lavori 
commerciali. Il suo stile fotografico – con i suoi colori saturi, il gioco di luci e ombre 

e i ritratti unici del corpo umano – divenne presto molto richiesto. Viviane Sassen 
ha rapidamente ottenuto riconoscimenti a livello mondiale, sia nel settore della 

moda che nel mondo culturale. 
 

 

DNA, dalla serie Lexicon», 2007 
© Viviane Sassen et Stevenson (Johannesburg -Cape Town - Amsterdam) 

In occasione di questa mostra, un libro di 400 pagine completamente illustrato, 

comprendente diversi saggi e disegnato dall'artista grafica olandese Irma Boom, 

sarà pubblicato da Prestel in collaborazione con la MEP. 
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 L'artista Viviane Sassen è nata nel 1972 ad Amsterdam e vive lì. Ha studiato 

fashion design, seguito da fotografia alla Utrecht School of the Arts (HKU) e agli 

Ateliers Arnhem. 

Il suo lavoro è stato oggetto di importanti mostre personali, tra cui In and Out Of 
Fashion, Huis Marsiglia, Amsterdam (2012); Umbra, Nederlands Fotomuseum, 

Rotterdam (2014); Analemma: Fotografia di moda 1992 -2012 , The 
Photographers' Gallery, Londra (2015); Pikin Slee , ICA, Londra (2015); Umbra , 

Fotografiska, Stoccolma (2017); Lexicon , Foto Kunst Stadforum, Innsbruck, 
Austria (2017); Umbra , Deichtorhallen, Amburgo (2017); Umbra , Museo di 

Fotografia Contemporanea, Chicago (2017). 

Sassen ha inoltre preso parte a numerose mostre collettive, tra cui New 

Photography al Museum of Modern Art, New York (2011), No Fashion, 

Please! Fotografia tra genere e stile di vita alla Kunsthalle, Vienna (2011); al 
Museum für Neue Kunst Freiburg, Germania (2016); al Museum de Fundatie, 

Zwolle (2016); alla Pulitzer Arts Foundation (2017); al Rijksmuseum, Amsterdam 
(2017); al Museo CAFA, Cina (2018); alla McEvoy Foundation for the Arts, San 

Francisco (2020) e al Fotomuseum, Winterthur (2022). 

Il suo lavoro è stato presentato nella mostra principale della 55a Biennale di 

Venezia, Il Palazzo Enciclopedico, nel 2013. 
 

 

Modern Alchemy 03+, 2017 
© Viviane Sassen et Stevenson (Johannesburg -Cape Town - Amsterdam) 
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Sassen ha ricevuto il premio d'arte olandese, il Prix de Rome nel 2007, e nel 2011 

ha vinto l'Infinity Award dell'International Center of Photography di New York per 
la fotografia applicata/di moda/pubblicitaria. Nel 2015 le è stata assegnata la 

medaglia David Octavius Hill dall'Accademia tedesca di fotografia ed è stata anche 
nominata per il Premio fotografico Deutsche Börse per la sua mostra Umbra. Ha 

inoltre ricevuto numerosi premi per le sue pubblicazioni. 

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

Viviane Sassen – Phosphor 
dal 18 ottobre 2023 all’11 febbraio 2024 

MEP, Maison Européenne de la Photographie, 5/7 rue de Fourcy, 75004 Parigi 

+33 (0)1 44 78 75 00 | agarzuel@mep-fr.org | www.mep-fr.org/ 
Orario: mercoledì e venerdì 11:00–20:00, giovedì 11:00–22:00, fine settimana 

10:00–20:00, domenica (solo per i membri MEP)10:00-11:00  

Caronte, dolce fotografo 

di Michele Smargiassi da https://www.repubblica.it/ 

NOI PASSIAMO, LE FOTOGRAFIE RESTANO. UN MALINCONICO ROMANZO SULLA 

SOGLIA 

 

Dovendo lasciare le persone e i luoghi, cosa vorreste portare con voi oltre la soglia, 

quella Soglia, intendo, l’ultima Soglia della vita? Io lo so: una raccolta di fotografie. 

Sapete, vero, che c’è chi torna a buttarsi nella propria casa in fiamme per salvare 
l’album delle fotografie di famiglia, o scava fra le macerie pericolanti della casa in 

macerie dopo un terremoto per ritrovarlo? 

Forse ancora più forte è il desiderio che i sopravvissuti continuano a guardare te, 

in quell’album. Insomma, di possedere e lasciare una traccia fotografica del tuo 

passaggio su questa terra. 

“Come si può dire addio alla vita senza ricordare nulla, senza essere riconosciuto 
da nessuno?”, si chiede il signor Hirasaka, nel romanzo Il magico studio fotografico 

di Hirasaka della scrittrice giapponese Sanaka Hiiragi, appena uscito da Feltrinelli.  

Chi è il signor Hirasaka? Non lo sa neppure lui. Sa di essere un fotografo, questo 
sì, perché vive in uno studio ben attrezzato, con un fantastico magazzino di 

migliaia di fotocamere di tutte le epoche e tutte le marche, e conosce bene le 

tecniche del mestiere. 

mailto:agarzuel@mep-fr.org
http://www.mep-fr.org/
https://www.feltrinellieditore.it/opera/il-magico-studio-fotografico-di-hirasaka/
https://www.feltrinellieditore.it/opera/il-magico-studio-fotografico-di-hirasaka/
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Ma non sa come c’è arrivato. 

Forse anche lui è già morto, e non ricorda chi era prima. Sì, ma cosa ci fa lì, allora? 
Non dovrebbe essere in un paradiso, o magari anche in un inferno, o almeno in un 

limbo? Un posto un po’ diverso da quello? Insomma, se c’è qualcosa oltre la Soglia, 

perché mai dovrebbe essere lo studio di un fotografo? 

Ma la letteratura ha questo di bello, che traduce in una storia quel che 
inconsciamente abbiamo nell’animo. Per esempio, anche se nessuno è ancora 

tornato indietro per confermarcelo, la convinzione che, nel momento di passare la 
Soglia, rivedremo qualcosa o tutto del nostro passato. Rivedremo, non solo 

rivivremo o ripenseremo. Ci apparirà una specie di album mentale che sfoglieremo, 

qualcuno dice, in un batter d’occhi.  

E se non fosse precisamente così? Se Qualcuno ci desse tutto il tempo per sfogliarlo 

con calma, per rivedere, scegliere, rimpiangere?  

Hiiragi, autrice di Tokyo, appassionata di fotografia e collezionista di apparecchi, 

ha immaginato a modo suo questa Soglia. Un posto accogliente, caldo, con divani 
e tavolini, dove un fotografo gentile ti accoglie cercando di non spaventarti troppo. 

“Sono una guida”, dice il signor Hirasaka alla signora Hatsue, la prima cliente del 
romanzo. “Faccio il possibile per evitare traumi alle persone, perché sentendosi 

dire di punto in bianco ‘sei morto’, uno potrebbe mettersi a piangere, deprimersi e 
strepitare, ed è successo tante volte, mi creda. Quindi, lo studio fotografico 

funziona un po’ come un ultimo collegamento con la realtà”.   

Del resto, il nome del fotografo, Hirasaka, è preso da Yomotsuhirasaka, il nome 

del pendio che collega il mondo dei vivi a quello dei morti nel Kojiki, antica raccolta 

di mitologie nipponiche. 

Ogni mattina, un gioviale rider gli recapita allo studio di Hirasaka un pacco più o 
meno grosso di fotografie: sono quelle del suo prossimo cliente. Quando il cliente 

defunto arriva, il fotografo gliele dispone davanti e gli dice di sceglierne, con tutta 

calma, una per ognuno dei suoi anni di vita. Serviranno per essere montate, una 
volta stampate su diafane veline di carta di riso, su una lanterna girevole. Nella 

tradizione giapponese, è una girandola luminosa che ti appare in punto di morte, 
tappezzata di “motivi floreali attraversati da bagliori Rossi e gialli”. Questa 

girandola, nel libro diventa una specie di lightbox fotografica.   

Non solo. Tra quelle fotografie selezionate, il passante dovrà fare un’ulteriore 

scelta. Dovrà trovarne una, una sola, ed avrà la facoltà, magica e commovente, di 
tornare a quel giorno, pur senza poter realmente cambiare nulla, ma tornarci 

dentro, come in una fotografia tridimensionale, e scattare di nuovo un’immagine, 
con la macchina fotografica preferita. “Stenterà a crederci”, spiega Hirasaka alla 

signora Hatsue, “ma ci sono persone estremamente esigenti quando si tratta di 
scegliere la macchina che produrrà l'ultima fotografia della loro vita: vogliono 

questo, quello, qualche obiettivo particolare…”.  

Mi fermo qui: avete diritto alla sorpresa. Ho detto solo quel che mi consentiva di 

concludere che questa benedetta relazione fra la fotografia e la morte che tutti i 

filosofi esplorano con passione, questa relazione deve avere qualche risonanza nel 
nostro immaginario, altrimenti chi avrebbe mai inventato la definizione 

“immortalare” per la fotografia? Questa relazione, dicevo, continua a generare 
immaginari narrativi. Sarebbe bello compilare una lista di romanzi che accostano 

la fotografia al magico, al soprannaturale. Aiutatemi, se volete. Io mi limito qui a 
ricordare quello che credo sia il capostipite del genere, il romanzo gotico La casa 

dei sette abbaini di Nathaniel Hawthorne, pubblicato nel 1851 (solo dodici anni 
dopo la comunicazione dell’invenzione della fotografia), dove il dagherrotipista 

Holgrave è al centro di una misteriosa vicenda di maledizioni e delitti.   

https://www.ibs.it/casa-dei-sette-abbaini-libro-nathaniel-hawthorne/e/9788898172405
https://www.ibs.it/casa-dei-sette-abbaini-libro-nathaniel-hawthorne/e/9788898172405
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In questa genealogia di narrazioni quasi sempre lugubri, il romanzo di Hiiragi, è 

un raggio di sole. Per una volta, la fotografia non porta la morte, ma al contrario 

ne lenisce la durezza.  

L’unica nota malinconica riguarda proprio lui, il buon Hirasaka, mite Caronte 
fotografo, il cui destino è segnato: tutti passano e varcano la Soglia, rinfrancati e 

perfino felici per quell’ultimo dono fotografico; lui invece resta lì, nel limbo della sua 
camera oscura, a traghettare tutti senza mai sbarcare di là, e senza neppure mai 

sapere da dove lui stesso provenga. Magari, nella vita vivente, era stato un fotografo 
famoso, ed era stato nominato per questo in quell’incarico così speciale. Ma no, 

questo Hirasaka non si azzarda a pensarlo: “Da quando sono qui ho accompagnato 
centinaia, migliaia di persone, un numero incalcolabile. Se fossi stato famoso, 

almeno uno di loro avrebbe dovuto riconoscermi, dire ‘oh, ma lei è il signor X”.   

Un dolce, malinconico, solitario fotografo sulla Soglia. Che immagine. In fondo, è 

una metafora anche della fotografia stessa: noi passiamo, lei resta. 

Madre migrante. Due donne, un destino 
 

da di Michele Smargiassi da https://www.repubblica.i  
 

Storia di Dorothea Lange e Florence Thompson, unite e divise da un’icona 

Una grande retrospettiva su Dorothea Lange è in corso a Camera Torino. Una icona 
ingombrante domina la storia di quella grande fotografa. Ve ne svelo la vicenda, 

come l’ho scritta in un volume di Visionari.  
 

 
 

Dorothea Lange: Madre migrante. Raccoglitori poveri di piselli in California. Madre di sette figli. Età: trentadue.    Nipomo, 
California. 1936. The New York Public Library | Library of Congress Prints and Photographs Division Washington 

https://nl-kataweb.musvc2.net/e/tr?q=3%3dPXESP%26E%3dAXT%26G%3dHQSWE%26E%3dRVCYSbB%26K%3d4M3FE_KZsl_VJ_HmvY_Rb_KZsl_UO3wFnHw.Mx_HmvY_RbFxIFKn_HmvY_Rb7xHAMq5w-EjD38_1qos_Af%26z%3dF4IH6A.D1M%26rI%3dMcDXVc%263I%3dNcASVbIRMZIQVb%26q%3dT14CRNTkYy5lS18GTT5F2w9BZM406z4nVV9IYPZlS2Y0XzaF3TTnTQbARS61w4jDWQXo&mupckp=mupAtu4m8OiX0wt
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“Dorothea, hai visto quel cartello, vero?”. Sì, l’ho visto. “Campo dei raccoglitori di 

piselli, diceva”. L’ho visto bene. Sulla sinistra, un po’ prima di St. Louis Obispo. 
“Be’, quindi? Cosa succede laggiù? Perché non torni indietro e vai a vedere?”. Non 

sono obbligata. Nessuno può chiedermelo. Nessuno saprà che non l’ho fatto. 
“Insomma, pensi che non sia necessario?” Ho già un sacco di negativi su quelle 

cose lì. Sarebbe solo uno in più. E poi, tirare fuori la macchina fotografica con 

questa pioggia significa volersi cacciare nei guai.   

Il battibecco va avanti da almeno venti miglia, lungo la Route 101. È il tardo 
pomeriggio di un freddo inizio di marzo, quello del 1936. La Ford modello 40 fila 

verso nord. Se riesco a tenermi sulle 65 miglia orarie, pensa la guidatrice, fra sette 
ore sono a casa, a Berkeley, con una buona tisana calda fra le mani. Perché 

continuare a discutere? Perché non mi lasci in pace? 

Ma nell’abitacolo della giardinetta con le portiere bordate di legno c’è solo lei. 
Dorothea Lange, fotografa quarantenne al servizio della Nazione. Sta litigando, muta, 

con sé stessa, con la propria coscienza. È stanca, è in giro da giorni, questa volta 

anche senza assistente, ha dovuto fare tutto lei, guidare, cercare i posti, fotografare. 

Ma quel cartello.  

D’istinto, quasi con dispetto, sterza. Inversione a U. Ok, si torna indietro. Si va a 

vedere. Eccolo. Il posto si chiama Nipomo, Dorothea si ricorda di esserci già stata, 
l’anno precedente: c’era già un accampamento di profughi spiantanti. C’è ancora. 

Adesso è devastato dagli acquazzoni, pozze dappertutto, melma scivolosa, tende 
fradice, qualche volto che si affaccia, segnato dalla disperazione, o dalla 

rassegnazione.  

Una donna. laggiù. La tenda è grande, ma precaria. Più che altro un telone su pali. 

Non fa nulla, guarda nel vuoto. Una valigia per tavolino. Una incongrua sedia a 
dondolo di vimini. Una ragazzina, due bimbe che le girano attorno e un poppante 

in braccio. Dorothea la guarda. Lei restituisce lo sguardo. Un dialogo muto. 

Dorothea apre la Graflex, quell’aggeggio ingombrante, grosso come una radio, 
pesante come una tanica di benzina. Scatta. Si avvicina. Scatta. Si avvicina ancora. 

Scatta. Lei, la donna della tenda, lo sa. La vede trafficare. Difficile nascondersi, 
con una macchina del genere e tutti gli armeggi che richiede. Sfila la lastra, mettila 

via, inserisci un altro telaio, poggia, inquadra, metti a fuoco…   

Cosa sia una fotografia, nel 1936, lo sanno tutti. Anche una famiglia di contadini 

sradicati, spiantati, sul lastrico, anzi nel fango. Quella donna lascia che la fotografa 
faccia il suo lavoro. Forse si dà pure un contegno. Allatta il neonato. Distoglie lo 

sguardo. Sì, forse si mette anche in posa. Per chi? Non lo sa. Dorothea le dice di 
mettersi così? Forse. Non ricorderà mai di preciso. Tutto dura poco, solo dieci 

minuti dirà Dorothea tanti anni dopo. “Non le chiesi il nome, né un racconto”. Ha 
finito, adesso. Sette scatti. Bastano. Chiude la Graflex. Forse si scambiano un 

cenno di saluto. Dorothea risale sulla Ford. Questa volta si va a casa. Davvero.   

Stop. Fermiamo la moviola. È un momento importante, questo. Un apice, un climax 

nella storia della fotografia. La donna della tenda non lo sa, Dorothea nemmeno, 

però la sua coscienza, finalmente accontentata, lo intuisce. È nata una icona, è 
nata la icona del Novecento. Dicono sia la fotografia più riprodotta della storia, 

forse se la gioca con il ritratto del Che Guevara di Alberto Korda, ma siamo lì. La 
Madre migrante, la Madonna degli stracci, il simbolo supremo della Grande 

Depressione, degli anni amari dell’America, ma no, di più: il simbolo 
multiforme dell’ineguaglianza patita e della fiera resistenza  all’umiliazione, 

dell’incertezza e della speranza, della crisi e della volontà. Sarà replicata in milioni 
di modi, reinterpretata, pubblicata ovunque, ristampata, poster, cartoline, 

francobolli, fornirà il soggetto a un romanzo, verrà ridisegnata, adattata, modificata, 
sarà una madre nera, asiatica, sarà usata per la pubblicità, per le copertine dei 
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libri, un meme già pronto per l’era dei social. Più famosa della donna che l’ha 

prodotta, è una immagine che tutti conoscono ma pochi saprebbero raccontare. 
Nel bene e nel male è una pietra miliare del nostro immaginario. Nata da una 

svolta a U, sotto la pioggia, per istinto, per coscienza, forse per caso.   

Il ritratto della Madre migrante. Perché lì accade qualcosa che rompe tutte le regole. 

Buone o cattive. Diciamola così: è uno dei rari momenti della storia della fotografia 

in cui è la fotografia a imporre le sue proprie regole, ci piacciano o meno. 

Dunque, Lange torna a casa, quella notte, con sette fotografie di una donna di cui 
non sa quasi nulla. Sarà stata la stanchezza, ma sa di essersi comportata come 

non fa mai. Non si è presa tempo, non si è presentata bene, solo poche parole, 
non ha chiesto nulla, non ha preso appunti. Sette clic e via. Ma quel che emerge 

dalla vaschetta del rivelatore, il giorno dopo, la impressiona. Altro strappo alle 

regole: prima di mandare i negativi a Washington, ne fa alcune stampe. Le porta 
(ancora umide, enfatizzerà Taylor) alla redazione del San Francisco News: 

“Guardate cosa succede laggiù”.  

Il giornale indaga, accerta, scrive, dirama la notizia alle agenzie, avverte le autorità: 

a Nipomo ci sono centinaia di famiglie con bambini ridotte alla fame. Il governo della 
California interviene, manda aiuti al campo. Attenzione, è importante: il primo 

articolo esce sul giornale, il 9 marzo, senza alcuna fotografia. Una delle sette 
immagini di Lange viene pubblicata solo il 10, assieme alla cronaca della 

distribuzione degli aiuti, e non è quella famosa. La didascalia non è enfaticamente 
lirica, ma informativa: “Schiere di famiglie stanche e scoraggiate come questa 

attendono l’arrivo del cibo”. Nel testo si dice che il campo “è stato scoperto da una 
fotografa della Resettlement Administration”. Il nome di Lange non c’è. La fotografia 

che tutti ricordiamo, sempre anonima, esce solo l’11, a illustrazione di un editoriale, 
il cui titolo è: “Cosa significa New Deal per questa madre con bambini?”. La miscela 

perfetta di singolare e di universale è pronta ad esplodere. “Guardatela negli occhi!”, 

insiste il giornale: la madre migrante non è già più un singolo caso in un’emergenza, 
è il riassunto e l’epitome di una condizione che chiama in causa le responsabilità 

della politica, ma anche gli orizzonti dell’etica.  

Bene, le date dimostrano una cosa chiara: che non sono state quelle fotografie a far 

scattare i soccorsi. Le fotografie sembrano apparire, in questa storia, solo come 
attestazione (come a dire: guardate, è proprio così) di una notizia già data per 

verificata e assodata; e come intensificazione emotivamente simbolica di una 
polemica politica. Il suo potere evocativo, questa immagine se lo guadagnerà solo col 

tempo, allontanandosi dalla cronaca. Come il suo titolo: benché figuri come Migrant 
Mother nelle schede Fsa già nel 1940, quel titolo, che trascina l’immagine verso il 

simbolo, lo stereotipo, l’universale, comincerà a circolare solo nei Cinquanta.   

E allora comincerà a diventare, per Lange, una specie di peso. “Alcune cose che 

fai prendono vita propria, tagliano i ponti con chi le ha create”, ammette molti anni 
dopo, malinconica e malata, come parlasse di una figlia con cui ha rotto i rapporti. 

Le icone sono ingombranti, anche per chi le ha messe al mondo. Stryker ritiene da 

subito quella immagine “la foto definitiva, insuperata, della Fsa… Contiene tutta la 
sofferenza dell’umanità e tutta la perseveranza, puoi vederci qualsiasi cosa, è 

immortale… La difenderò fino alla fine della mia vita”. Un ritratto polisemico, 
intercambiabile, in cui la scoperta allusione formale all’iconografia mariana lavora 

come un operatore di astrazione. E tuttavia resta la migliore visualizzazione 
immaginabile del mantra rooseveltiano: “L’unica cosa di cui dobbiamo avere paura 

è la paura stessa”. Travolta dal destino, ma incolpevole, la madre migrante medita 
proprio sul confine fra paura e fiducia, è una madre che protegge i suoi figli anche 

se è angosciata dal terrore di non poterli salvare. Un padre non è in vista: allora è 
lo spettatore che si sente investito di quel ruolo, il ruolo tradizionale del capo della 
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famiglia patriarcale, quello di garante dei mezzi di sostentamento della famiglia. 

Lo stato-marito-patriarca deve fare qualcosa!  

Molti anni dopo, nel 1960, Lange scrive per una rivista la sua versione di “Quel servizio 

che non ho mai dimenticato”. Parla di quell’incontro troppo fugace, aggiunge dettagli: 
quella donna, racconta, aveva dovuto vendere le gomme dell’auto per comprare cibo, 

si nutrivano di verdure mezze guaste e di uccellini ammazzati dai bambini a sassate. 
Quell’articolo fuori tempo sembra un tentativo di fare i conti col disagio per quella 

immagine inquieta. Ma non era andata proprio così. Quella donna, ovviamente, aveva 
un nome. Florence Leona Christie, poi maritata Owens, poi maritata Thompson. Sì, 

veniva dall’Oklahoma come tanti profughi, ma aveva vissuto per molti anni in 
California: era un secondo viaggio. Aveva 32 anni quel giorno. E no, non aveva 

venduto gli pneumatici. Si erano fermati ai bordi del campo perché il radiatore si era 

bucato e il marito era andato a farlo riparare. La sera stessa delle foto avevano ripreso 
il viaggio. Non videro mai i soccorsi. Ma uno dei figli di Florence, qualche giorno dopo, 

trovato un lavoro da strillone di quotidiani, aveva visto la fotografia di sua madre sul 
giornale: ed era corso da papà gridando angosciato: “mamma è morta!”. Mamma 

mise via quel giornale, silenziosa, perplessa. Nel 1958, quando quel ritratto torna 
impetuosamente popolare grazie a mostre e riviste, Florence scrive a Us. Camera 

chiedendo di smettere di pubblicarlo, e minaccia azioni legali. Lange lo viene a sapere. 
Ammette di sentirsi “colpita e vergognosa” che la sua fotografia abbia causato dolore 

a quella donna. In un tentativo di risarcimento simbolico, dice: “Questa fotografia ora 

appartiene a lei”.  

Molti anni dopo, nel 1978, un giornalista del Modesto Bee ricostruisce tutta la 
vicenda. Cerca e rintraccia Florence, viva e non miserabile. Si fa raccontare tutto, 

spera forse in una storia di gratitudine, ne raccoglie una di irritazione e delusione. 
“La fotografia non ha migliorato la nostra vita. Non ne ho ricavato un penny. Non 

avrebbe dovuto farla. Quella donna non mi chiese neanche il nome, disse che non 

avrebbe venduto la fotografia, promise di mandarmene una copia, non lo fece 
mai”. All’ennesima richiesta di interviste, Florence rincara: “Sono stufa di essere 

un simbolo della povertà, la mia vita, dopo, è molto migliorata”.  

In realtà di quell’incontro “che non ho mai dimenticato” Lange ricorda poco. Anche 

i dettagli delle gomme e degli uccellini ammazzati a sassate li ha probabilmente 
recuperati dai dispacci d’epoca della United Press che descrivevano la situazione del 

campo, non la vicenda specifica di Florence. Se quel giorno le avesse fatto, come 
sempre, molte domande, avrebbe scoperto anche un’altra cosa. Che Florence 

Thompson era di sangue Cherokee: una indiana d’America, dunque anche per le 
classificazioni ufficiali una “non bianca”. Una presenza un po’ fuori luogo nella 

steinbeckiana commovente epica del riscatto dell’impoverito sradicato hobo bianco 
anglosassone protestante, con tutto il suo furore. Molti si sono chiesti se la fotografia 

di una indiana sarebbe stata diffusa lo stesso dalla Fsa. Molti hanno risposto di no.  

Torniamo a quel pomeriggio organizzato dal destino in cui molte cose non vanno 

come il solito, in cui Lange scorda le sue abitudini, i cui criteri e anche la citazione 

di Bacon. Una cosa sola funziona: l’istinto e il mestiere spingono Lange a produrre 
prima di tutto un documento. La sequenza delle sette fotografie, faticosamente 

ricostruita, ce lo mostra: comincia con un campo lungo, pieno di dettagli e 
informazioni concrete, come la Fsa richiede. Poi si avvicina, cercandone ancora 

altri. Forse passano più dei dieci minuti che ricorderà: c’è tempo per spostare una 
sedia, per allattare il poppante e ricomporsi, per muoversi sulla scena. Una delle 

bambine le fa la linguaccia: scatto perso. Ma poi, ecco, succede qualcosa, quasi un 
raptus: Lange si avvicina bruscamente, stringe forte l’inquadratura sul volto della 

donna: proprio come a volte faceva da ritrattista-artista glamour, all’inizio della 
carriera. Forse, probabilmente, sicuramente è lei che dice alle due bambine di 

girare la testa dall’altra parte. Due sguardi negati, uno sguardo orgoglioso, incerto, 
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ansioso, la mano al mento nel gesto dell’ansia: l’icona è fatta. Ha voluto nascere. 

Ha preteso di nascere. Non è ancora finita: per qualche motivo, nelle stampe che 
ne ricava di persona, Dorothea cancella un pollice di Florence, che scosta la tenda: 

forse quel gesto svela troppo che la donna si è messa in posa? Comunque, è 
un’altra infrazione ai suoi principi, anzi al numero uno: “Giù le mani: non toccare, 

non spostare nulla”. Quando lo viene a sapere, Stryker non glielo perdona, la 
definisce una caduta di stile, litigano aspramente, fin quasi a rompere i rapporti.   

Insomma: fin dall’inizio quella icona le sfugge dalle mani. Le icone sono così: 
prepotenti. Da allora, lavorerà senza e anche un po’ contro di lei. Come avesse 

una volontà propria. Nel 1963, quando il MoMa le organizza la grande retrospettiva 
che non avrebbe fatto in tempo a inaugurare, Dorothea implora il curatore John 

Szarkowski di non mettere in mostra quella fotografia, già diventata una icona 

planetaria. Ovviamente non viene accontentata.  

La storia ha un epilogo a sorpresa, come certi romanzi d’appendice. Quando nel 

1983 Florence ormai anziana si ammala, quella vecchia fotografia torna sui 
giornali, e Florence in qualche modo torna ad abitarla, di nuovo fragile, sofferente. 

Arrivano quindicimila dollari di donazioni. Tutte per lei, stavolta. E un telegramma 
del presidente Reagan, di omaggio al “simbolo della forza degli americani durante 

la Grande Depressione”. Sulla sua tomba, nel Lakewood Memorial Park, la lapide 
dice: “Madre migrante: una leggenda della forza delle madri americane”. L’icona 

resterà con lei, per l’eternità. 

 
 

Dorothea Lange: Madre migrante. Raccoglitori poveri di piselli in California. Madre di sette figli. Età: trentadue.    Nipomo, 
California. 1936. The New York Public Library | Library of Congress Prints and Photographs Division Washington 

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

vedasi l’elenco di testi d’approfondimento su Dorothea Lange: qui 

https://nl-kataweb.emailsp.com/f/rnl.aspx/?ihh=ustzyxs_a&x=pv&fh=ryzzag&=_pwtw17a4-b=9a&x=pp&t_:hgh5lba:abbnn-5&h_-9f=qzvzyzNCLM
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Milano celebra Gabriele Basilico:                                      

in arrivo la doppia mostra a Palazzo Reale e Triennale 
di Giorgia Gibertini da 

Inaugura il 13 ottobre a Palazzo Reale e alla Triennale, la grande mostra che la città di 

Milano dedica alla fotografia di Gabriele Basilico. 

 

  
Gabriele Basilico, Milano 1978-80, ©Archivio Gabriele Basilico 

In occasione dei dieci anni dalla scomparsa di Gabriele Basilico, Palazzo Reale e 

Triennale Milano, uniscono le forze per rendere omaggio a una delle figure più 

importanti del panorama della fotografia italiana. Promossa e prodotta con il 
Comune di Milano-Cultura, insieme a Electa, e con il contributo scientifico 

dell’Archivio Gabriele Basilico, la mostra Gabriele Basilico. Le mie città, si compone 
di un corposo nucleo di circa 500 opere, dislocate nelle due sedi espositive 

milanesi.  

Si parte dalla Triennale che propone un approfondimento sulla città che ha dato i 

natali al fotografo, attraverso una documentazione fotografica raccolta in quasi 
quarant’anni di carriera. Centinaia di opere disposte a parete, un’accurata 

selezione di immagini d’archivio in teca e 13 serie fotografiche ospitate nello spazio 
della Galleria, guidano il visitatore all’interno del tessuto urbano dell’area 

metropolitana meneghina in continua evoluzione, il tutto accompagnato 

dall’allestimento realizzato appositamente da Francesco Librizzi Studio. 

La mostra, in queste sede curata da Giovanna Calvenzi e Matteo Balduzzi, si 
delinea attraverso il racconto delle periferie milanesi degli anni settanta, l’inchiesta 

dedicata alle fabbriche, l’indagine sulle architetture del modernismo milanese, il 

progetto sulla città di notte per l’AEM, i lavori per la costruzione del quartiere di 
Porta Nuova e il restauro del tetto del Duomo avvenuto nel 2012, affiancato da tre 

nuclei di opere provenienti dal Museo di Fotografia Contemporanea. 

https://www.exibart.com/autore/giorgia-gibertini/
mailto:?subject=Milano%20celebra%20Gabriele%20Basilico:%20in%20arrivo%20la%20doppia%20mostra%20a%20Palazzo%20Reale%20e%20Triennale&body=https://www.exibart.com/fotografia/milano-celebra-gabriele-basilico-in-arrivo-la-doppia-mostra-a-palazzo-reale-e-triennale/
mailto:?subject=Milano%20celebra%20Gabriele%20Basilico:%20in%20arrivo%20la%20doppia%20mostra%20a%20Palazzo%20Reale%20e%20Triennale&body=https://www.exibart.com/fotografia/milano-celebra-gabriele-basilico-in-arrivo-la-doppia-mostra-a-palazzo-reale-e-triennale/
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Gabriele Basilico, Milano 1996, ©Archivio Gabriele Basilico 

 

«Negli anni Milano è diventata per me come un porto di mare, un luogo privato dal 
quale partire per altri mari, per altre città, per poi ritornare e quindi ripartire» 

diceva Basilico a proposito del rapporto con la sua città, ed è proprio grazie alle 
sue parole che è possibile rintracciare le fondamenta di questo edificio-mostra 

messo in piedi dai suoi architetti. Dal focus su Milano presentato in Triennale, si 
passa infatti a Palazzo Reale, dove lo sguardo si sposta su una dimensione più 

ampia: il resto del mondo. 

Curata questa volta da Giovanna Calvenzi e Filippo Maggia, la ricca selezione 

di circa 200 opere, realizzate in occasione di eventi internazionali e provenienti 
dall’archivio dell’artista, si articola ulteriormente in due spazi focalizzati sul 

contesto nazionale italiano e su altre metropoli.  

L’ambiente del Lucernario accoglie infatti Sezioni del paesaggio italiano, 
un’indagine sui cambiamenti del paesaggio che attraversa l’Italia da nord a sud, 

realizzata in collaborazione con Stefano Boeri per la Biennale di Architettura del 
1996. La Sala delle Cariatidi è in definitiva quella dal respiro più internazionale, 

dove 100 fotografie di oltre 40 città, da San Francisco a Tokyo, da Beirut a Parigi, 

delineano un planisfero costellato di grandi centri abitati. 
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Gabriele Basilico, Istanbul, 2005, Foto di Gabriele Basilico/Archivio Gabriele Basilico 

 

   
Gabriele Basilico, Tel Aviv, 2006, Foto di Gabriele Basilico/Archivio Gabriele Basilico 
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Anche in questo caso il percorso espositivo è stato pensato in stretto rapporto alle 

opere, ideato e progettato da Filippo Maggia con Umberto Zanetti, ricrea un 
tracciato urbano per far sì che il visitatore, iper-moderno flâneur sempre dotato di 

un cellulare a portata di mano, si perda a passeggiare sui marciapiedi di questa 
città fittizia, affollata da costruzioni edilizie e permeata dal grigiore dello smog, 

così come faceva Gabriele Basilico, con in mano la sua macchina fotografica. 

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

Gabriele Basilico. Le mie città 

Palazzo Reale di Milano, P.za del Duomo, 12, 20122 Milano MI  
dal 13 ottobre 2023 all’11 febbraio 2024 

  +39 02 88 44 5181 |  c.mostre@comune.milano.it | www.palazzorealemilano.it/ 
orario: da martedì a domenica ore 10:00-19:30, giovedì chiusura alle 22:30, 

lunedì chiuso - Ultimo ingresso un'ora prima. 
----- 

Triennale Milano, Viale Emilio Alemagna, 6, 20121 Milano MI 

dal 13 ottobre 2023 al 7 gennaio 2024 

 39 02 72434245| info@triennale.org  | https://triennale.org/ 

orario: dal martedì alla domenica 11:00-20:00, lunedì chiuso.  
 

Helmut Newton. Legacy 

Comunicato stampa da https://www.eventiculturalimagazine.com/ 

La mostra dedicata a uno dei fotografi più amati di tutti i tempi è in programma, 

al Museo dell’Ara Pacis, dal 18 ottobre 2023 al 10 marzo 2024 
 

 

Helmut Newton Amica. Milano, 1982 Amica. Milano,1982 © Helmut Newton Foundation 

 Il Museo dell’Ara Pacis di Roma ospita l’ampia retrospettiva HELMUT NEWTON. 

LEGACY, ideata in occasione del centesimo anniversario della nascita del fotografo 
(Berlino, 1920 – Los Angeles, 2004) e posticipata a causa della pandemia. 

L’esposizione, attraverso circa 250 fotografie, riviste e documenti racconta con un 
nuovo sguardo l’unicità, lo stile e il lato provocatorio del fotografo, che si 

mailto:c.mostre@comune.milano.it
http://www.palazzorealemilano.it/
mailto:info@triennale.org
https://triennale.org/
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descriveva con queste parole: «Il mio lavoro come fotografo ritrattista è quello di 

sedurre, divertire e intrattenere». 

L’esposizione, curata da Matthias Harder, direttore della Helmut Newton 

Foundation, e da Denis Curti, direttore artistico de Le Stanze della Fotografia di 
Venezia, è promossa da Roma Capitale, Assessorato alla Cultura, Sovrintendenza 

Capitolina ai Beni Culturali e Marsilio Arte, organizzata da Zètema Progetto Cultura 
e Marsilio Arte, in collaborazione con la Helmut Newton Foundation di Berlino. Con 

il sostegno di Rinascente. Fashion Partner: Vogue. Media Partner: La Repubblica, 
Rai Cultura, Rai Pubblica Utilità. Radio ufficiale: Radio Monte Carlo. Il catalogo è 

pubblicato da Taschen. 

Il percorso espositivo ripercorre l’intera carriera di uno dei fotografi più amati e 

discussi di tutti i tempi. Accanto agli scatti che hanno fatto la storia, apparsi nelle 

più importanti copertine di fashion magazines, un corpus di scatti inediti svela 
aspetti meno noti dell’opera di Newton. Un focus specifico è dedicato ai servizi di 

moda considerati all’epoca rivoluzionari, come la serie ispirata ai film di Alfred 
Hitchcock, Francois Truffaut e Federico Fellini. Stampe a contatto, pubblicazioni 

speciali e materiali d’archivio permettono al visitatore di entrare nel cuore del 

processo creativo di Helmut Newton. 

I capitoli cronologici raccontano le diverse fasi della vita e della carriera del 
fotografo, dagli esordi fino agli ultimi anni di produzione, con immagini diventate 

parte della nostra memoria visiva e collettiva, come la serie Big Nudes. Fino 
all’ultimo, Newton ha continuato a incantare e a provocare il pubblico con un 

complesso lavoro sulla femminilità, sfidando per oltre sei decenni ogni tentativo di 
categorizzazione della donna. Le protagoniste dei suoi scatti sono soggetti che 

hanno piena consapevolezza del proprio corpo, sottile ironia e un atteggiamento 

di sfida nei confronti dell’altro, senza mai cadere nella volgarità o nella banalità. 

L’esposizione si snoda a partire dagli anni Quaranta in Australia per poi proseguire 

negli anni Cinquanta in Europa, nei Sessanta in Francia, nei Settanta negli Stati 
Uniti e negli Ottanta tra Monte Carlo e Los Angeles, fino ad arrivare ai numerosi 

servizi in giro per il mondo degli anni Novanta e all’ultimo periodo della sua 

carriera. 

Lo spazio museale dell’Ara Pacis proporrà in esclusiva una decina di immagini di 
shooting che Newton scattò proprio a Roma, non presentate nelle esposizioni 

precedenti. Si tratta di scatti di moda che il fotografo realizzò, creando quelle 
atmosfere effimere ed intense che soltanto lui riusciva a evocare, unendo il fascino 

della Capitale a quello dei soggetti, scelti per incarnare le sue visioni. 

In continuità con le esperienze fatte in occasione delle ultime mostre e rinnovando 

l’impegno della Sovrintendenza Capitolina per l’accessibilità, la mostra Helmut 
Newton. Legacy è progettata per essere fruibile dal più ampio pubblico possibile 

grazie alla collaborazione con Rai Pubblica Utilità e Rai Cultura, con il Dipartimento 
Politiche sociali e Salute – Direzione Servizi alla Persona di Roma Capitale e 

Cooperativa Segni d’Integrazione – Lazio e con Radici Società Cooperativa Sociale. 

----------------- 
Helmut Newton – Legacy 

dal 18 ottobre 2023 al 10 marzo 2024 
Museo dell’Ara Pacis,  Lungotevere in Augusta, 00186 Roma RM 

06 0608  |  info.arapacis@comune.roma.it  | www.arapacis.it 
Orari: dal martedì alla domenica 9:00-19:00, 24 e 31 dicembre 9:00-14:00, 

chiuso il lunedì, il31 dicembre e l’1 gennaio. Ultimo ingresso un'ora prima della 
chiusura. 

 

 

https://www.google.com/search?q=museo+ara+pacis&oq=museo&aqs=chrome.1.69i59l3j69i57j69i64j69i60l3.14302j0j7&sourceid=chrome&ie=UTF-8
mailto:info.arapacis@comune.roma.it
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Jean-Pierre Gilson:                                                            

La lune n’a rien à craindre des loups 
 

da https://galerie-est.fr/ 
 

 
Dalla serie “La luna non ha nulla da temere dai lupi” #2 © VAM/GILSON 

La foresta non ha memoria. Chiunque vi penetri può essere dimenticato. 
Non sapremo nulla della presenza di questa donna nel bosco. 

Una scappatella o una fuga… Un prima… Un dopo… 

Tutto ciò che conta è la potenza del luogo, la fusione del corpo e della pianta. 
 

La luna non ha nulla da temere dai lupi è molto più di una semplice serie fotografica 
di corpi nudi nella foresta. È una profonda esplorazione del rapporto tra uomo e 

natura, un dialogo tra fragilità e forza, tra nudità e cruda bellezza. 
Andando contro gli errori dell’Antropocene, questo progetto si immerge in una 

foresta sovrana, dove uomo e natura reinventano il loro legame. 

È un viaggio paziente, lontano dalla città, dai confini, dalle paure, dalle 

incertezze. È un corpo nudo che presta la sua fragilità di porcellana agli elementi, 
che si affida al vento, alla terra, all'acqua dei fiumi, agli alberi secolari. Un corpo 

che si fonde con un ambiente onnipotente per trarne nuova forza. 

Niente è più vivo di questa dissoluzione libera e fiduciosa in una natura senza 

giudizio. 

Attraverso questa serie, VAM e Jean-Pierre Gilson mettono in discussione il nostro 

rapporto con l'ambiente naturale e con il nostro stesso corpo, spingendoci a 

pensare al nostro posto nell'ecosistema e alla necessità di riconnetterci con la 
nostra essenza più pura, quella liberata da gli artifici e i vincoli imposti dalla 

società.  
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Dalla serie “La luna non ha nulla da temere dai lupi” #20 © VAM/GILSON 

Ci ricordano che la natura è la nostra culla, la nostra fonte di ispirazione e il nostro 

rifugio, e che il nostro corpo è un tempio sacro da custodire e rispettare. 

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

WAM/Jean-Pierre Gilson : La lune n’a rien à craindre des loups 

dal 9 settembre al 15 ottobre 2023 
Galerie de l’Est, 2 Promenade Saint-Pierre des Minimes, 60200 Compiègne, (France 

+33 6 17 89 25 45 | contact@galerie-est.fr | https://galerie-est.fr/  
orario: aperto giovedì, venerdì, domenica dalle 14:00 alle 18:00 e sabato dalle 

14:00 alle 19:00. – Ingresso libero 
 

Interno giorno, esterno notte. Il nuovo progetto 

fotografico di Tarin in mostra da Leica Galerie Milano 
 

da https://artslife.com/ 
 

Una raccolta di 25 fotografie inedite in cui la poetica di Tarin si esprime attraverso 

ritratti e intime visioni di interni che, dal bianco e nero al colore svelano il legame 
tra il soggetto e l’ambiente di cui è parte. È il nuovo progetto fotografico 

di Tarin intitolato “Interno giorno / Esterno notte” a cura di Denis Curti che 

apre dal 13 settembre (fino all’11 novembre) presso Leica Galerie Milano 

Una riflessione che inizia dalla figura umana e che apre lo sguardo verso i tanti 

dettagli che la circondano un tappeto, vasi, un divano, libri, quadri, specchi, oggetti 
quotidiani che compongono una scenografia dove l’ambientazione da corredo 

diventa parte stessa del soggetto. «Le scenografie del quotidiano parlano di noi e 

del nostro mondo interiore» commenta l’artista. 

I corpi nudi, ritratti nella loro intimità, trasferiscono con intensità inedite sfumature 
di erotismo, fatte di gesti, momenti e condivisione dello spazio con le diverse parti 

dell’arredo che completano il racconto di ogni immagine, rigorosamente scattata 
in pellicola e presentata senza alcun ritocco Una armonia che nasce dalla 

naturalezza di composizioni in cui coesiste la componente sensuale dei corpi e la  

mailto:contact@galerie-est.fr
https://galerie-est.fr/
https://artslife.com/
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delicatezza dei dettagli degli interni che rivelano la quotidianità, in una atmosfera 

sospesa. 

 

©Tarin, Fedra e Alessandro 
 

Il curatore Denis Curti spiega: «Le figure femminili, così come quelle che 

impropriamente chiamiamo “cose“, ti osservano e si lasciano osservare le 
immagini erotiche, che costituiscono una delle cifre stilistiche di Tarin, sono 

circonfuse da un’aura culturale, cui non sono estranei un senso di riflessiva 
solitudine e una lieve atmosfera snob. Entrambe concorrono a contrassegnare in 

modo originale e riconoscibile i lavori dell’artista». 

Il percorso di ricerca di Tarin, che ha esplorato il mondo femminile cogliendone le 

più intime sfaccettature e rivelando una diversa componente sensuale e 

psicologica, presenta un universo nuovo in cui la donna non è la sola protagonista 
della scena ma, insieme agli oggetti e alle figure anche maschili che la circondano, 

concorre alla creazione di una nuova sensualità, anche divertita, a volte ironica a 

volte più sognante. 

Proiettate su monitor, in dialogo con le stampe esposte all’interno della Galerie 
anche le immagini realizzate con Leica M Monochrom la prima fotocamera digitale 

al mondo concepita esclusivamente per la fotografia in bianco e nero 35 mm. 
www.leica-camera.com 

-------------------- 
Tarin: “Interno giorno / Esterno notte” 

dal 13 settembre all’11 novembre 2023 
Leica Galerie Milano, Via Giuseppe Mengoni 4, 20121 Milano Italia 

+39 02 89095156 | info@leicastore-milano.com | www.leica-camera.com/it-IT 

Orario: dal martedì al sabato 10.00-4.00; 15.00–19.00. Chiuso domenica e lunedì. 
 

 
 

http://www.leica-camera.com/
tel:+39%2002%2089095156
mailto:info@leicastore-milano.com
http://www.leica-camera.com/it-IT
https://artslife.com/wp-content/uploads/2023/09/Screenshot-2023-09-09-alle-09.58.30.png
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Luca Locatelli – The Circle 
 

da http://www.arte.it/ 

 

Biosphere underwater farming #3, Italia, 2021 © Luca Locatelli 

L’Economia Circolare è definita dall’Unione Europea come “un modello di 
produzione e consumo che implica condivisione, prestito, riutilizzo, riparazione, 

ricondizionamento e riciclo dei materiali e prodotti esistenti il più a lungo possibile”.  

A cinquant’anni dalla sua teorizzazione, la Circolarità è ad oggi una delle più 

promettenti, ed ambiziose, strategie alla base della creazione di un futuro 

sostenibile da un punto di vista sia ambientale, che produttivo ed industriale. 
Parole come ricircolo, riuso, riciclo hanno iniziato a popolare sempre di più 

valutazioni e analisi sulle politiche di lungo termine e sul nostro potenziale di 
ricchezza, andando nel tempo ad individuare i punti chiave del problema: come 

gestire la fine delle risorse primarie, l’illusione di una crescita esponenziale o la 

gestione degli scarti. 

The Circle è un progetto fotografico che racconta la rivoluzione delle soluzioni 
possibili. Risultato di un progetto di ricerca di lunghissimo respiro, Luca Locatelli 

ha documentato le buone pratiche, sperimentazioni, ambizioni e percorsi di questa 
nuova utopia. Il suo impegno decennale nel tema si condensa nelle storie 

commissionate da Gallerie d’Italia, presentate per la prima volta in un contesto 

espositivo unitario in questa mostra. 

Il percorso espositivo offre un viaggio attraverso l’Europa della sperimentazione e 
dell’avanzamento industriale sostenibile, toccando temi come la geotermia, il 

riciclo tessile, la riconversione di aree industriali dismesse, l’alimentazione. Le 

storie raccontano esperienze reali di Nature Based Solutions, azioni intraprese per 
proteggere, sostenere e ripristinare gli ecosistemi naturali, che quando applicate 
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ai modelli industriali e produttivi hanno la potenzialità di innescare quella 

Trasformazione Culturale (Cultural Transformation) necessaria per cambiare il 

corso delle cose.  

Le immagini, accompagnate da un consistente apparato di infografiche e testi 
esplicativi, raccontano di esperienze e realtà in cui altissima ingegneria, artigianato 

e sapienza ancestrale e vanno di pari passo per creare uno spazio in cui la Natura 
torni al centro, in cui la conoscenza e la sapienza umana si pongono al servizio 

delle forze ambientali per poter beneficiare della loro potenza, senza cercare di 
addomesticarle e imprigionarle: quelle Nature Based Solutions che più di tutte le 

altre ci offrono le maggiori possibilità di riuscita.  

Ci mostrano come la tecnologia più avveniristica e l’intuizione dell’autoproduzione 

possano entrambe contribuire allo stesso scopo - la chiusura del cerchio, la 

possibilità di un sistema perpetuo. 

La possibilità di una riuscita. 

La mostra, a cura di Elisa Medde, aprirà al pubblico delle Gallerie d'Italia – Torino 
dal 21 settembre 2023 e sarà accompagnata da un catalogo edito da Gallerie 

d’Italia / Skira. 

In occasione della mostra sarà presentato un ricco palinsesto, per il tradizionale 

public program #INSIDE del mercoledì, con talk e incontri legati al tema 

dell’Economia Circolare.  

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

Luca Locatelli – The Circle 
dal 21 settembre 2023 al 18 febbraio 2024 

Gallerie d'Italia di Torino –Piazza San Carlo 156, Torino, 
800 167 619  | torino@gallerieditalia.com | http://gallerieditalia.com 

orari: martedì, giovedì, venerdì, sabato e  domenica: aperto dalle 9:30 alle 19:30 
con ultimo ingresso alle ore 18:00, mercoledi: aperto dalle 9:30 alle 22:30 con 

ultimo ingresso alle ore 21:00, lunedì: chiuso. 
  

Fay Godwin: Under a turbulent sky 

da http://www.kestlebarton.co.uk/ 

Under a turbulent sky (Sotto un cielo turbolento) è una mostra di stampe di Fay 
Godwin, uno dei fotografi britannici più rispettati e significativi del 20° 

secolo. Zelda Cheatle, gallerista e amica di Fay Godwin, la descrive come "una 
fotografa indipendente, intelligente e coraggiosa" e Roger Taylor, nel suo saggio 

per la pubblicazione retrospettiva Landmarks (2002), si riferisce alla sua 

"padronanza della sfuggente grammatica di grigi." 

Questa mostra rappresenta una selezione di ciò che lo storico della fotografia Ian 
Jeffrey ha descritto come un'indagine fotografica unica sul paesaggio della Gran 

Bretagna, effettuata da Fay Godwin per mostre e libri tra il 1972 e il 1994 e 

celebra in particolare la sua attenzione pionieristica alle questioni ambientali. 

Oggi, poiché il paesaggio continua a essere un soggetto a cui i fotografi si 
rivolgono quando contemplano il modo in cui ci relazioniamo con il luogo in cui 

viviamo e l'impatto che gli esseri umani hanno sul territorio, il lavoro di Fay 

Godwin continua a influenzare. 

Nel 2016, Peter Cattrell, fotografo paesaggista, insegnante e tipografo raffinato, 

che ha stampato per i libri e le mostre di Fay Godwin nel corso degli anni '80, ha 
realizzato diciotto nuove stampe di Fay Godwin dai negativi originali conservati 

nell'archivio della British Library. Questi sono stati mostrati per la prima volta nel 

mailto:torino@gallerieditalia.com?subject=Richiesta%20informazioni.
http://gallerieditalia.com/
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2017 al MoMA Machynlleth, nel Galles centrale, a cura di Diane Bailey e Geoff 

Young. 

 

 

 

Copper beech, Stourhead Lake, Wiltshire, 1983. 

Copyright: The Fay Godwin Archive – The British Library 

 

Le stampe sono state selezionate personalmente da persone che hanno 

conosciuto o lavorato con Fay Godwin e sono state influenzate; da curatori, 
collezionisti e storici della fotografia, nonché da amici intimi e membri della sua 

famiglia invitati da Diane Bailey e Geoff Young a fare la loro selezione. 

La mostra di Kestle Barton sulla fotografia di Fay Godwin, Under a turbulent 

sky (9 settembre - 28 ottobre) comprende le diciotto stampe analogiche della 
mostra iniziale, insieme ad altre nove nuove stampe digitali; sempre dai negativi 

originali conservati nell'archivio della British Library e accompagnati da altre 

didascalie di nove contributori. 

Mostra ideata e curata da Diane Bailey e Geoff Young in associazione con la 

British Library. 

Due artisti con sede in Cornovaglia avranno in mostra anche lavori ispirati e 
influenzati da Fay Godwin: il lavoro fotografico di William Arnold nello spazio 

adiacente al piano superiore, intitolato Sunspots ; e le strutture di Abigail 

Reynolds per il sole e il vento nel prato e nel giardino. 

Una giornata di studio che considera diversi approcci al paesaggio attraverso 

una lettura attenta delle fotografie di Fay Godwin e Bridgit di Charlotte Prodger 
sarà condotta anche da Abigail Reynolds al CAST, Helston, domenica 28 ottobre 

dalle 14 alle 17. 

http://www.kestlebarton.co.uk/arts-and-events/william-arnold-sunspots/
http://www.kestlebarton.co.uk/arts-and-events/abigail-reynolds-structures-for-sun-and-wind/
http://www.kestlebarton.co.uk/arts-and-events/abigail-reynolds-structures-for-sun-and-wind/
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Above Lumbutts, Lancashire, 1978 

Copyright_ The Fay Godwin Archive - The British Library 

 

Fay Godwin 

La fotografa di fama internazionale Fay Godwin (1931-2005) ha iniziato la sua 
carriera professionale come fotografa ritrattista negli anni '70. Durante questo 

periodo ha collaborato alla stesura di libri con numerosi scrittori; forse il più 
noto è Remains of Elmet (1979), un libro di poesie e fotografie prodotto con 

Ted Hughes. Sono state queste interpretazioni poetiche del paesaggio 
britannico a consolidare la sua reputazione come una delle fotografe più 

affermate della Gran Bretagna. 

Il suo approccio era diverso da quello di altri fotografi paesaggisti 
dell'epoca; essenzialmente descrittivo, registrando lo specifico e l'obiettivo: il 

punto di riferimento creato dall'uomo, le linee caratteristiche di un particolare 

tratto di terreno lavorato. 

Mentre Fay camminava per la terra, il suo interrogatorio su quelle persone che 
vivevano della terra e le sue sfide a coloro che la spogliavano o ne possedevano 

e ne controllavano una parte ingiusta, informarono e amplificarono la sua 
pratica di fotografa. La sua campagna ambientalista attraverso sia la fotografia 
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di paesaggio che la sua scrittura, la distingue e dà al lavoro in questa mostra 

un significato aggiunto oggi. 

 

 

 

Meall Mor Glencoe Grampian Mountains, 1988 

Copyright The Fay Godwin Archive-The-British Library 

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

Fay Godwin: Under a turbulent sky 
dal 9 settembre al 28 ottobre 2023 

Kestle Barton, Manaccan, Helston, Cornwall TR12 6HU, UK 

   01326 231 811 | info@kestlebarton.co.uk | www.kestlebarton.co.uk 
   Orario: aperto dal martedì alla domenica dalle 10:30 alle 17:00. Chiuso il 

lunedì ma aperto nei giorni festivi 
 

Moritz Koch - Nightmare in Paradise 

da https://xn--nd-xkaa.berlin/ 

Strade chiuse, numerose auto d'epoca, costumi elaborati e fino a 150 artisti: il 
tutto per una grande opera d'arte fotografica. Con il titolo "NIGHTMARE IN 

PARADISE" (Incubo in Paradiso) la galleria nüüd.berlin presenta le opere 
fotografiche del giovane fotografo e artista Moritz Koch, residente a Magonza. Nella 

sua nuova serie fotografica in dieci parti racconta la storia dell'essere 
extraterrestre Minerva, che viene sulla Terra per sensibilizzare le persone sulle 

questioni esistenziali. 

Il 21° secolo è un momento di profondo cambiamento: le persone sono sempre 

più sedotte dal richiamo del populismo, in fuga dalla crescente complessità del 
mondo, e le nostre società si stanno dividendo di fronte a una crisi globale. Come 

guarderemo al nostro presente in futuro?  

mailto:info@kestlebarton.co.uk
http://www.kestlebarton.co.uk/
https://nüüd.berlin/
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Questa è una delle domande che il giovane direttore della fotografia Moritz Koch 

(*2000 a Magonza) esplora nella sua nuova serie "NIGHTMARE IN PARADISE", alla 

quale ha lavorato per tre anni, e invita lo spettatore in un viaggio nel futuro. 

 

 
dalla serie Nightmare In Paradise, L'ARRIVO DI MINERVA, 2021 © Moritz Koch 

Nel processo, racconta dell'essere extraterrestre Minerva, che viene sulla Terra per 

sensibilizzare le persone sulle questioni esistenziali. Nelle opere di grande formato, 
allestite fin nei minimi dettagli, elabora visioni del futuro, dall'utopia alla distopia: 

la velocità, la ricerca di senso, la mania dell'ottimizzazione o il cambiamento 
climatico sono temi tanto quanto la riflessione sui rapporti interpersonali strutture 

e conflitti. Essendo un essere creato puramente razionalmente, Minerva entra 
sempre più in conflitto con le emozioni umane durante la sua permanenza sulla 

Terra e si rende conto che l'influenza, i discorsi e le decisioni politiche vengono 

presi in modo più emotivo e implacabile che mai. Ma questo non è l'unico motivo 
per cui la sua missione rischia di fallire: poteri quasi onnipotenti cercano di fermare 

l'attivismo di Minerva, ad ogni costo. 

La storia di Minerva è raccontata in modo frammentario in dieci fotografie di grande 

formato - dall'arrivo di Minerva al matrimonio di Minerva fino al suo funerale - con 
l'artista che affronta uno o più dei suoi temi principali in ogni opera, che può anche 

stare indipendentemente dalle altre opere della serie.  

 
dalla serie Nightmare In Paradise, MANIFEST, 2023 © Moritz Koch 

La particolarità dell'arte di Moritz Koch, a parte l'enorme sforzo produttivo, è che 

con le sue opere racconta una storia ben ponderata, nella quale gli spettatori 
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possono immaginare sé stessi. Simile a un concept album musicale, le opere in 

mostra sono opere in mostra appese insieme, sebbene ciascuna opera possa anche 

stare in piedi da sola. 

Stilisticamente, l'artista lavora con un contrasto tra passato e futuro. Ispirata agli 
anni '50 e '60, l'estetica non è affatto scelta a caso, ma fa parte della narrazione: 

le persone raffigurate nel mondo delle immagini di Moritz Koch si rifugiano da 
problemi complessi e mancanza di emozioni in una nostalgia superficiale. Ancora 

oggi nella cultura pop avviene un vero e proprio riciclaggio: nella moda, nella 

musica o nel design è impossibile immaginare la vita senza la tendenza "vintage".  

Allo stesso tempo, le opere non sono così nostalgiche e armoniose come 
potrebbero sembrare a prima vista: quando il matrimonio di Minerva viene messo 

in scena come una "scena del crimine" o in "In Happiness We Die" una creatura 

sconosciuta arriva attraverso il campo, qualcosa sta cambiando. sbagliato, si 

inciampa e si lotta con il lavoro.   

Le fotografie scattate in digitale sono messe in scena in modo elaborato come un 
film: dozzine di auto d'epoca, innumerevoli oggetti di scena, costumi speciali e fino 

a 150 attori con uno speciale trucco SFX vengono messi in scena per una singola 
foto dopo mesi di preparazione. Nulla è lasciato al caso, così vengono create opere 

d'arte dettagliate che rivelano sempre nuovi dettagli anche dopo una visione 

prolungata, come le grandi immagini di oggetti nascosti. 

 

 
 

dalla serie Nightmare In Paradise, LIFE'S SOMBER SYMPHONY, 2023 © Moritz Koch 

Unire le persone e ispirarle allo scambio di idee è particolarmente importante per 

Moritz Koch, soprattutto in tempi di divisione sociale. Già nel processo di creazione 
delle sue opere, innumerevoli persone, la maggior parte delle quali volontarie, 

aiutano a realizzare le idee dell'artista.  

Sul set non sono coinvolti solo professionisti: un variopinto incontro di persone 

provenienti dai settori più diversi, sia davanti che dietro la telecamera, crea una 
dinamica speciale che unisce le persone. In questo modo vengono introdotte ad 

essa persone che in precedenza avevano poco o nessun interesse per l'arte e, 
partecipando alla realizzazione delle opere, si supera la soglia dell'inibizione nel 

visitare gallerie o altri luoghi d'arte e nel confrontarsi con essa. 

La mostra è accompagnata da contenuti multimediali, ad esempio video making-
of delle produzioni. Inoltre, tramite occhiali VR verrà presentata una fotografia a 

360°: con essa l'artista tenta di superare la distanza tra l'opera e lo spettatore e 
creare così un'esperienza artistica coinvolgente. Gli approfondimenti dietro le 
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quinte delle produzioni hanno lo scopo di rendere le opere di Moritz Koch più 

accessibili.  

 

 
dalla serie Nightmare In Paradise, MINERVA'S WEDDING, 2021© Moritz Koch 

 

Moritz Koch (*2000 a Magonza) è un artista fotografico autodidatta e un 
"direttore delle foto". Ha scoperto da solo la fotografia scenica all'età di 16 anni. 

Dopo diverse mostre minori, all'età di 18 anni ha tenuto una mostra personale di 
grande successo nella galleria di 800 m² del municipio di Magonza. Con le sue 

fotografie di grande formato, tuttavia, il giovane artista non vuole solo ispirare le 
persone con un'estetica accattivante e suscitare emozioni, ma anche raccontare 

storie commoventi, unire le persone e incoraggiare lo scambio di idee. Come nel 
processo di creazione delle sue opere, anche in termini di contenuto l'attenzione è 

rivolta alle persone. L'estetica delle sue opere, alle quali lui stesso attribuisce un 
"carattere post-futuristico", ha un effetto nostalgico. 

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

Moritz Koch  - "Nightmare in Paradise" 
dal 16 settembre al 28 ottobre 2023 

now.berlin gallery, Kronenstr. 18, 10117 Berlino (GFermania) 
+49-(0)1577 533 08 89  |  info@fine-art.berlin  |  www.nüüd.berlin  

Orario: dal giovedì al sabato 13:00 – 19:00 o su appuntamento 
 

Foto Fritz Schleifer: Küstenland 

da https://www.aestiftung.de/ 

Le fotografie dell'architetto, disegnatore e fotografo formatosi al Bauhaus Fritz 

Schleifer (1903–77), esposte e pubblicate per la prima volta, sono una vera 
scoperta nel vero senso della parola! Nel 2020, il curatore di Amburgo Hans 

Bunge, mentre conduceva una ricerca su Fritz Schleifer, si è imbattuto in un 

pacco con 128 stampe vintage nel seminterrato del figlio di Schleifer. 

La scoperta del compendio delle küstenland (terre costiere) con fotografie delle 
coste della Frisia settentrionale e della Danimarca degli anni '30 e '40 sono un vero 

colpo di fortuna, poiché la maggior parte del lavoro fotografico di Schleifer non è 
più conservata. La qualità accattivante delle sue fotografie è una prova sufficiente 

del fatto che l'architetto Fritz Schleifer appartiene al livello più alto dei fotografi 
d'avanguardia degli anni '30 e '40. Un altro colpo di fortuna è stata la scoperta del 

diario personale di Schleifer. Grazie al meticoloso lavoro di trascrizione di Hans 

Bunge, si è scoperto che il compendio di fotografie ritrovato era in realtà un 

mailto:info@fine-art.berlin?subject=Inquiry%20from%20photography-now.com
http://www.nüüd.berlin/
https://www.aestiftung.de/ausstellungen/aktuell/foto-fritz-schleifer-kuestenland/
https://www.aestiftung.de/
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progetto di libro fotografico finito che avrebbe dovuto essere pubblicato nel 1939 

dal rinomato Heinrich Ellermann Verlag; questo probabilmente non è mai accaduto 
a causa dello scoppio della seconda guerra mondiale. 

 

 
Fritz Schleifer: Langeness, 1930s–40s © Marc Schleifer 

 

 

 

 

Fritz Schleifer: Nymindegab, 1930s–40s © Marc Schleifer 
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La Alfred Ehrardt Stiftung presenta in mostra una selezione di queste fotografie 
dove Schleifer si concentra su soggetti costruiti dall’uomo, decisamnente atipici e 

comuni come la ferrovia Lorenbahn per Halli Holand, dighe, canali di drenaggio e 
binari dei carri, ma anche canali naturali di maree e insenature, la cui grafica sono 

le linee sovrapposte alla struttura dell’immagine in modo simile a una griglia. In 

particolare le sue composizioni sono spesso basate su forti elementi lineari. Le 
quantotto immagini vintage si distinguono per l’eccezionale composizione delle 

immagini e la sorprendente scelta dei motivi. 

Le sue fotografie rivelano la firma di un visionario creativo che, seguendo il suo 

credo centrale, cerca di "rendere visibili le nozioni di varietà geometrica utilizzando 
mezzi grafici". In analogia al percorso preliminare e ai suoi progetti architettonici, 

il suo pensiero procede dalle superfici piane allo spazio tridimensionale. 

La qualità modernista della sua fotografia si basa sulla definizione di principi per la 

costruzione dello spazio. La sua visione estetica non si accontentava di rendere 
una particolare regione paesaggistica in modo documentaristico o 

atmosferico. Nelle fotografie di Fritz Schleifer la bellezza sta più nel modo in cui è 
costruita l'immagine stessa che nella bellezza del soggetto. 

 

 
                          Fritz Schleifer: Langeness, 1930s–40s © Marc Schleifer  

   

Ex studente del Bauhaus, Fritz Schleifer incorporò le sue esperienze di corso 
preliminare nella sua attività di insegnamento alla Landeskunstschule di Amburgo 

a partire dal 1930, prima di essere licenziato dai nazionalsocialisti nel 1933 per le 

sue visioni moderne sull'arte, come il suo collega Alfred Ehrhardt. 

La sua visione fotografica unica lo qualifica come rappresentante del "neues sehen" 
(nuova visione) e della fotografia d'avanguardia degli anni '30. Seguendo le orme 

di Albert Renger-Patzsch, Arvid Gutschow e Alfred Ehrhardt, ha concentrato il suo 
occhio architettonico, visivamente allenato, sulle strutture grafiche di questi 

paesaggi costieri dominati dall'oceano, dalle spiagge e dalle dune, ma come 
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architetto ha anche incorporato, a differenza dei suoi predecessori, le persone e le 

loro case. 

È in corso di pubblicazione una nuova monografia:Fritz Schleifer , a cura di Hans 

Bunge, con testi di Norbert Baues, Hans Bunge, Martin Engler, Ulrich Höhns, 
Rüdiger Joppien, Christiane Stahl, vol. 42 della serie di pubblicazioni 

Hamburgisches Architekturaarchiv, eds. Ullrich Schwarz e Hartmut Frank (Dölling 
& Galitz Verlag: Monaco / Amburgo, 2023). Il libro è disponibile in mostra al prezzo 

di € 40,00. 
 

 
                           Fritz Schleifer: Langeness, 1930s–40s © Marc Schleifer 

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

Foto Fritz Schleifer: Küstenland 
dal 16 settembre al 23 dicembre 2023 

Fondazione Alfred Ehrhardt, Auguststr. 75,10117 Berlino 
+49 (0)30-20095333  |  info@aestiftung.de  |  www.aestiftung.de 

Orario da martedì a domenica 11:00 – 18:00, chiuso il lunedì 

Riccardo Bandiera - Dove tu piangi e non sai di che 

da www.feboedafne.org   

Giovedì 14 settembre 2023 alle ore 18.00, inaugura Alla galleria Febo e Dafne la 

personale “Dove tu piangi e non sai di che” di Riccardo Bandiera, a cura di 
Francesca Canfora. La mostra partecipa sia ad Ouverture #14 - il consueto 

appuntamento dell’associazione Torino Art Galleries di inizio stagione – in 

occasione dell’inaugurazione, che ad Exhibi.to nel week end dal 21 al 23 

settembre.  

In mostra, fino al 21 ottobre, alcuni dei più significativi progetti fotografici 
dell’artista raccolti intorno al titolo “Dove tu piangi e non sai di che”: enigmatica 

frase, tratta da una citazione di Leopardi, che introduce e suggerisce quella “quieta 

e dolce malinconia” che permea e avvolge in toto la ricerca dell’artista.  

https://www.aestiftung.de/ausstellungen/aktuell/foto-fritz-schleifer-kuestenland/
mailto:info@aestiftung.de?subject=Inquiry%20from%20photography-now.com
http://www.aestiftung.de/
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Malinconia, atmosfere sospese, visioni subacquee e le sue inconfondibili nuotatrici 

raffigurate come ninfe o muse poetiche: sono spesso evanescenti i soggetti 
d’elezione delle fotografie di Riccardo Bandiera. In mostra, oltre alle serie “Hiraeth” 

e “Atlas over arteries” anche alcuni inediti del progetto “Nantes Lubricis Pelagi”, la 

cui ricerca artistica è ancora in progress.  

Dal testo curatoriale di Francesca Canfora: “Ad aprire la mostra è Hiraeth, serie 
iniziata nel 2013 e che continua tutt’ora, ispirata dal forte legame che l’autore, 

nativo della costa ligure, ha sviluppato sin dall’infanzia con l’elemento acqua. Le 
fotografie sembrano immagini rubate a evanescenti Nereidi, immerse nel profondo 

del mare e colte di sorpresa a nuotare tra le ombre di paesaggi sottomarini e rocce 
sommerse. Languide, vestite di bianco e avvolte da impalpabili e fluenti panneggi, 

per grazia e delicatezza emanano un’aura spirituale e angelicata, riportando alla 

mente l’ideale femmineo della pittura Preraffaelita. […] Le ninfe che popolano il 
mare nella serie Nantes Lubricis Pelagi abbandonano invece le acque per dare 

luogo a un progetto più introspettivo e legato a una dimensione autobiografica. 
Nel periodo pandemico le limitazioni di movimento hanno alterato profondamente 

abitudini e stili di vita.  

Nell'impossibilità di fruire del mare, anche se situato a breve distanza, l’autore ha 

dato vita a una serie di fotografie in cui le swimmer girls risultano prive del loro 
habitat d'elezione per “nuotare in un mare instabile”, traduzione letterale del titolo 

in latino. […]  

 

 
Hiraeth 0309 © Riccardo Bandiera - courtesy galleria Febo & Dafne  
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Chiude il percorso espositivo Atlas over Arteries, progetto fotografico che 

interpreta e rappresenta il corpo come un multiforme e sconosciuto paesaggio. 
L’esito finale non corrisponde a delle classiche foto di nudo ma cambia 

completamente connotazione grazie all’inserimento di elementi naturali – spine, 
foglie, rami e insetti – che si posano o addirittura si innestano nell’epidermide, 

riconfigurando ogni particolare e dettaglio anatomico. Ogni scatto è accuratamente 

progettato e pensato come una microinstallazione costruita appositamente per 
essere colta in modalità macro dall’obiettivo del fotografo.  

 

 

Nantes lubricis pelagi 3586, 2022 © Riccardo Bandiera - courtesy galleria Febo & Dafne 

 

 
[…]” Riccardo Bandiera è nato nel 1973 e vive a due passi dal mare, in Liguria. 

Fotografo freelance, professionista iscritto alla TAU Visual. Ha esposto a 
Barcellona, Bruxelles, Rotterdam, Arles, Torino, Genova, Roma, Monaco di 

Baviera, Adria, in collettive e personali. Negli anni ha vinto numerosi premi, tra 
cui: il premio per gli artisti più meritevoli nel 2013 a Paratissima per il progetto 

“Non affoghi nel fiume…”, premiato anche nel 2015 in occasione di una Biennale 
tenutasi al Museo Galata del Mare di Genova; il primo premio alla Biennale d’arte 

contemporanea di Salerno con il lavoro “Anedonia” nel 2016; il terzo premio per 
la mostra Nowart presso la galleria InArte di Bergamo dal critico e curatore Denis 

Curti. Nel 2017 ha partecipato al Voies Off di Arles, durante i Rencontres, 
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esponendo alcune opere tratte da “Atlas Over Arteries” per la Galleria Riccardo 

Costantini Contemporary di Torino. 
---------------- 

Riccardo Bandiera - Dove tu piangi e non sai di che 
dal 14 settembre al 21 ottobre 2023 

Galleria Febo e Dafne, Via Della Rocca, 17, (Torino) 
+39 3313962965  |  feboedafne@gmail.com  |  www.feboedafne.org 

Orario: dal martedì al sabato dalle 15.00 alle 19.00 o su appuntamento 
 

Joan Fontcuberta  - Dust gardens  

da http://angelsbarcelona.com/ 

Il giardino è un luogo di ricongiungimento con la natura. Il giardino di polvere è un 
luogo di ricongiungimento con la memoria. La polvere è legata al tempo e 

all'abbandono, all'origine e alla fine: tutto nasce dalla polvere, tutto ritorna alla 
polvere. La polvere è un mantello che offusca la vista e sbiadisce la memoria. Con 

Élevage de poussière (1920), Marcel Duchamp e Man Ray hanno aperto la strada 
per fare della polvere una sostanza poetica e concettuale privilegiata.  

Il progetto presentato in questa mostra è concepito come percorsi fluttuanti in un 
giardino. In esso, Joan Fontcuberta compie le azioni inverse della decomposizione 

in polvere e della ricomposizione dalla polvere. Passa dall'organico in via di 
sparizione all'artificiale che sta per emergere. Due corpi di immagini articolano 

queste passeggiate. 

 

© Joan Fontcuberta - Courtesy àngels barcelona 

Il primo si trova nella prima sala della galleria, dove Fontcuberta riesuma 

documenti fotografici danneggiati che i microrganismi hanno ridotto a colture di 
muffa e polvere per poi "ritrarre", con l'aiuto di un microscopio elettrico, i 

microrganismi che hanno causato il degrado. Le immagini oggetto di questo 

drammatico deterioramento erano in origine maestosi paesaggi alpini immortalati 
tra il 1902 e il 1904 dal principe Francesco Chigi Albani della Rovere, la cui 

collezione è conservata negli archivi nazionali italiani (ICCD), dove Fontcuberta ha 
lavorato come artista in residenza durante la pandemia. Nella seconda sala, come 

serie opposta, compaiono altre rappresentazioni di forme naturali, paesaggi privi 
di memoria, senza storia, paesaggi inesistenti che sono il risultato dell'elaborazione 

mailto:feboedafne@gmail.com
http://www.feboedafne.org/
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generativa di algoritmi. Questi artifici visivi sono la conseguenza di un altro tipo di 

polvere: gli infinitesimali depositi grafici, cioè l'enorme contingente di immagini 

preesistenti che l'A.I. cannibalizza per dare luce a nuove immagini. 

 

Macarata Filipinustia, 2023 © Joan Fontcuberta - Courtesy àngels barcelona 

Le opere della sala 1 sono le ultime vestigia di una fotografia-cosa, una fotografia 

che è un oggetto, che ha una materialità fisica, mentre nella sala 2 troviamo una 
manifestazione post-fotografica, una fotografia-non-cosa, smaterializzata, che si è 

staccata dal corpo e che è puro codice, che non nasce più da una macchina 
fotografica ma dai calcoli di un supercomputer. Le tecniche di generazione grafica 

computerizzata stanno diventando sempre più centrali nella nostra cultura visiva. 
Una cultura visiva che è definita dal concetto di iconofagia. Ci troviamo in un'epoca 

in cui divoriamo immagini e le immagini divorano noi, e soprattutto: le immagini 

si divorano a vicenda.  

Qui alcuni funghi microscopici divorano le vecchie fotografie in un lento processo 
biologico. Potremmo interpretare questa azione metabolica come se alcuni 

organismi stessero divorando la memoria contenuta nei documenti fotografici. 
Quello che fanno gli algoritmi è un'azione inversa: divorano enormi masse di 

immagini per estrarre e digerire la loro memoria e applicarla per produrre nuove 

informazioni. 

Tutte le immagini presentate in questa mostra evocano in varia misura la natura, 

in particolare la botanica. Dai funghi reali invisibili nelle lastre fotografiche di 
Francesco Chigi, si passa al sottobosco popolato da funghi immaginari, ma 

insulsamente convincenti, che forse ci predispongono al viaggio lisergico della 
natura virtuale.  

Se il fiore caratteristico delle Alpi è la stella alpina, l'A.I. è in grado di replicarne le 
delicate forme introducendo alterazioni "genetiche". I risultati sono strane 

ibridazioni che emanano la terribile bellezza del surrealismo. Sono questi i sogni di 
una macchina "intelligente"? Fino a che punto possiamo ancora controllarli e dar 
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loro un senso? Nelle vestigia delle fotografie scomposte possiamo ancora 

riconoscere gli alberi e le montagne "reali" a cui si sono ispirati gli alberi e le piante 
fittizie che li sostituiscono simbolicamente. Stiamo assistendo, insomma, al 

passaggio dall'antica alchimia arcana alla recente alchimia algoritmica. 
 

 

Fungus Veridis, 2023 © Joan Fontcuberta - Courtesy àngels barcelona 

Joan Fontcuberta (Barcellona, 1955) è una figura chiave nel determinare e 

comprendere la funzione sociale e artistica della fotografia. Ha lavorato come 
saggista, fotografo, artista, curatore di mostre ed editore. Tra gli spazi più 

rappresentativi in cui ha esposto le sue opere, spiccano i seguenti: MACBA 
(Barcellona), Museo Nacional Centro de Arte Reina Sofía (Madrid), La Virreina 

Centre de la Imatge, CCCB e MNAC (Barcellona), Zabriskie Gallery (New York), 
Museo dell'Ermitage (San Pietroburgo), Harvard University (Stati Uniti), MOMA 

(New York), Maison Européene de la Photographie (Parigi), IVAM (Valencia), Parco 
Gallery (Tokyo) e Science Museum (Londra), tra gli altri. Le sue opere fanno parte 

di numerose collezioni pubbliche e private in tutto il mondo, come il Centre 
Pompidou, il MOMA, il MACBA o il Museo Reina Sofía. Nel 1988 ha ricevuto il David 

Octavious Hill Prize dalla Fotografisches Akademie GDL della Germania, nel 1994 

il Chevalier de l'Ordre des Arts et des Lettres dal Ministero della Cultura francese 
e nel 1998 il National Prize for Photography. Nel 2011 gli è stato assegnato il 

Premio Nazionale di Saggio, nel 2013 ha ricevuto il prestigioso Premio Hasselblad 

per la fotografia e nel 2016 il Premio Ciutat de Barcelona. 

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

Joan Fontcuberta - Dust gardens  
dal 14 settembre al 4 novembre 2023 

àngels barcelona c/ Pintor Fortuny, 27 - 08001 Barcellona, Spagna. 
 +34 93 412 54 00 | info@angelsbarcelona.com | www.angelsbarcelona.com 

Orari di apertura: dal lunedì al venerdì 10:30 - 19:00, sabato: 11:30 - 14:00 
(chiuso la domenica)  

http://angelsbarcelona.com/
mailto:info@angelsbarcelona.com
http://www.angelsbarcelona.com/
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Cole Caswell - The Source, From the Blue Ridge 

da http://www.traceymorgangallery.com/ 

La Tracey Morgan Gallery è lieta di presentare una mostra personale del fotografo 
Cole Caswell nel nostro spazio progettuale. Questa è la prima mostra di Caswell 

con la galleria ed è presentata insieme a Orly Cogan: Holding On & Letting Go nella 
nostra galleria principale. Venerdì 15 settembre dalle 18:00 alle 20:00 si terrà un 

ricevimento di apertura per entrambi gli artisti. 
 

 

French Broad Plate 019, 2023 -Tintype © Cole Caswell 

In questa mostra è esposta una serie recente di 60 fotografie di paesaggi unici, 
tutte scattate nelle montagne della Carolina del Nord occidentale. Sebbene la sua 

base e il suo studio siano su un'isola al largo della costa del Maine, Caswell ha 
vissuto e lavorato in modo nomade negli ultimi dieci anni, viaggiando nel suo 

autobus degli anni '90 con una camera oscura portatile. Attratto dai Monti 
Appalachi vicino ad Asheville, Carolina del Nord, Caswell ha trascorso quattro 

settimane nella primavera del 2023 sviluppando questo nuovo corpo di lavoro. 

Questi lavori mostrano un interesse per il posto dell'uomo nel mondo naturale, sia 

a livello macro che micro. Sebbene la vita contemporanea ci abbia in gran parte 
allontanato da una connessione significativa con il luogo, queste fotografie 

sembrano radicate nella terra, con un’aura intensamente magnetica e una 

profondità che è contro intuitiva rispetto alle loro superfici bidimensionali.  

Caswell abbraccia le idiosincrasie e le imperfezioni inerenti a questo mezzo 
analogico, consentendo al materiale stesso di diventare un co-collaboratore. Le 

fotografie sono oscure e lunatiche e sembrano portare alla luce qualcosa di 
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meravigliosamente sinistro e complesso sepolto nel profondo del 

paesaggio. Utilizzando uno storico processo fotografico di collodio umido in un 
contesto contemporaneo, le opere servono come una tregua dal nostro mondo 

tecnologicamente saturo. 
 

 

French Broad Plate 083, 2023 -Tintype © Cole Caswell 

"The Source", incluso nel titolo dello spettacolo, si riferisce al sole, che è raffigurato 
in modo prominente. Attraverso il processo fotografico analogico della tipia 

abbiamo accesso a vedute del sole che non sarebbero possibili ad occhio nudo. La 
piccola scala dei ferrotipi (10 x 8 pollici) conferisce un'intimità piacevole e quasi 

inquietante alla altrimenti vastità della stella terrestre, fungendo da piccoli portali 

verso ampi spazi celesti. 

Oltre ai ferrotipi unici, saranno esposti quattro ingrandimenti da 25 x 20 pollici 

della serie, riprodotti in edizione e incorniciati. 

Il lavoro di Cole Caswell esplora la nostra capacità di sussistere nell'ambiente 
contemporaneo. Ha collaborato con il collettivo artistico Spurs, The Nation Park 

System e The Kohler Center for The Arts. È attualmente Visual Artist Fellow per lo 
Stato del Maine per il suo lavoro incentrato sui paesaggi costieri minacciati e 

ricopre una posizione di docente aggiunto presso il Southern Maine Community 
College, dove sviluppa e insegna corsi di fotografia a distanza. Oltre a questi 

insegnamenti, Cole ha tenuto conferenze ai Maine Media Workshops; Centro 

artistico Kohler; Il progetto alogenuri; Scuola di Architettura dell'Università di 
Syracuse; La Scuola del Museo delle Belle Arti; Università dei Tufts; e il Bakery 

Photo Collective. Il suo lavoro è stato ampiamente esposto in tutto il Nord America 

ed è oggetto di numerose pubblicazioni. 
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-------------------- 

Cole Caswell - The Source, From The Blue Ridge 
dal 15 settembre al 28 ottobre 2023 

Tracey Morgan Gallery, 188 Coxe Avenue, Asheville, NC 28801 
828 505 7667  |  info@traceymorgangallery.com | 

www.traceymorgangallery.com/  

Orario: dal martedì al sabato 11:00- 17:00 (domenica e lunedì su appuntamento 

Robert Mapplethorpe «Hunted Obsession» 

da https://galeriasenda.com/ 

Attraverso una selezione di fotografie in bianco e nero che affrontano una 

molteplicità di generi delicatamente catturati, identifichiamo lo sguardo 
dell'autore. Questo passa e dialoga dalla sensualità trasgressiva al classicismo 

accademico e lo affrontiamo con lo sguardo di coloro da lui ritratti. 

Hunted Obsession (Ossessione cacciata) è la quarta mostra individuale di Robert 
Mapplethorpe (New York 1946-Boston 1989) alla Galeria Senda e conferma 

l'attualità e il vigore del lavoro dell'iconico fotografo. 
 

 

Girl Holding Sheet, 1978 © The Robert Mapplethorpe Foundation 

Robert Mapplethorpe è nato nel 1946 a Floral Park, New York. Negli anni '70 
emerse come artista a New York, in concomitanza con l'ascesa della fotografia 

come arte e l'esplosione delle culture punk e gay. Inizialmente formatosi alla 
pittura e alla scultura, si è rivolto alla fotografia, creando collage erotici e 

successivamente le proprie immagini con Polaroid. Le sue mostre mostravano nudi 

tel:828%20505%207667
mailto:info@traceymorgangallery.com
https://galeriasenda.com/event/robert-mapplethorpe-obsesion-casada/
https://galeriasenda.com/event/robert-mapplethorpe-obsesion-casada/
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erotici, nature morte e ritratti di celebrità con una macchina fotografica di grande 

formato. 

Alla fine degli anni '70, il lavoro di Mapplethorpe adottò uno stile che ricordava 

quello di Helmut Newton e Man Ray. Mapplethorpe continuò a esplorare temi 
omoerotici espliciti, innescando dibattiti sui finanziamenti pubblici per le arti visive 

durante i tumultuosi anni 80. Nonostante l'uso occasionale del colore, 
Mapplethorpe preferiva la fotografia in bianco e nero, utilizzandola per esplorare 

paradossi e relazioni binarie. 
 

 

Peter Reed, 1979 © The Robert Mapplethorpe Foundation 

Nelle sue opere sfida le convenzionali distinzioni di genere, offuscando l'identità 
negli autoritratti e facendo crollare i dualismi attraverso immagini simboliche. Lo 

sviluppo della sua opera negli ultimi due decenni della sua vita rivela una visione 
forte e coerente della realtà, nel tentativo di unire gli opposti come ordine e 

disordine, vita e morte, uomo e donna, cercando di trovare il perfetto equilibrio tra 

forma e contenuto. 

Non mi piace la parola "scioccante". Cerco l'inaspettato. Cerco cose che non ho 

mai visto prima... ho avuto l'opportunità di scattare quelle foto. Sentivo l'obbligo 

di farlo. – Mapplethorpe, 1988 

Le fotografie di Mapplethorpe sono facilmente riconoscibili: l'intimità e la sensualità 
nei soggetti e la delicatezza con cui sono catturati; l'erotismo e il vigore accentuati 

da ombre nette e sature, quasi monocromatiche; l'equilibrio tra l'attraversamento 
dei confini e il mantenimento dei confini; e la ricerca del presente attraverso figure 

rappresentate in modo classico. 
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Hunted Obsession mostra l'ampiezza del lavoro dell'artista attraverso dialoghi 

accuratamente selezionati inerenti alle opere. Temi di fondo che uniscono nudi, 
ritratti, fiori e sculture. C'è un frammento dell'essenza di Mapplethorpe in ogni 

ombra, ogni angolo e ogni deliberata inclusione o esclusione all'interno 

dell'inquadratura. 

 

Rose, 1983 © The Robert Mapplethorpe Foundation 

 

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

Robert Mapplethorpe «Hunted Obsession» 

dal 16 settembre all’1 novembre 2023 
Galeria Senda, Trafalgar 32, 08010 Barcelona 

 +34 934 87 67 59  |  info@galeriasenda.com  |  https://galeriasenda.com/ 

orario: dal martedì al venerdì: 11:00 – 20:00,  sabato: 11:00 – 14:30, e 15:30 

– 20:00, lunedì solo su appuntamento.  
 

Maurice Renoma : Planches contact 
 

da https://galeriegng.com/ 
 

Dal 14 settembre al 28 ottobre 2023, la Galerie GNG ospiterà la mostra "Planches 
contact", un riflettore puntato sull'approccio estetico dell'artista Maurice Renoma 

e sullo slancio creativo che ha accompagnato tutta la sua vita. Gilles Naudin 
presenta un progetto originale volto a indagare le origini del processo creativo 

dell'artista e le molteplici sfaccettature della sua personalità.  

 

mailto:info@galeriasenda.com
https://galeriasenda.com/
https://galeriegng.com/
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La mostra si terrà in occasione del 60° anniversario della Maison Renoma, 

nell'ottobre 2023. Se l'atto artistico inizia con l'intenzione, è attraverso la visione 
dell'autore e la scelta delle sue bozze che scopriamo il processo creativo. Maurice 

Renoma apre i suoi archivi ed espone per la prima volta i suoi fogli a contatto, 

contenenti scatti degli esordi della sua fotografia.  

Per lo spettatore, questo viaggio alla ricerca della sua estetica diventa la lettura di 
veri e propri quaderni visivi. La forza della fotografia nasce dalla fusione di poesia 

e realtà: Maurice Renoma mette in scena l'ignoto, sperimenta senza porsi limiti e 
ama farsi sorprendere dai risultati, con uno spirito ribelle e impermeabile alle 

norme e ai valori collettivi. Spontaneo e dotato di grande inventiva, crea un mondo 

per sé basato sui propri impulsi. 

Foto fallite.  

Foto scattate senza intenzione o riflessione, incidenti del presente. Maurice 
Renoma non ha progettato le sue foto sbagliate per farle diventare oggetti artistici. 

Sono incidenti, scatti sbagliati che a volte sono la genesi delle opere finite della 
sua carriera. Queste prime immagini catturano i movimenti della vita, le ombre e 

i corpi. Il suo gesto è automatico e intimo, dedicato a catturare il rumore 
dell'esistenza, la forma delle emozioni, la dimensione degli atti mancati: le 

sfocature create conservano il mistero degli individui e sfumano i confini tra 
finzione e realtà, luce e ombra, perversioni e virtù. Il corpo umano è stato al centro 

delle sue prime sperimentazioni, segnate da un particolare interesse per i 
personaggi - talvolta estrapolati dal contesto e resi in un'ambientazione quasi 

cinematografica; le immagini sono intrise di sensualità ed esplorano i dettagli di 
un indumento sul corpo, catturando il fascino di uno sguardo perso o di un rituale 
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intimo. Si potrebbe parlare di fotografia intima, in cui i soggetti sono stati 

fotografati in situazioni "rubate", nei momenti precedenti e successivi alla posa 
vera e propria. Sono immagini spontanee catturate nel movimento della vita, che 

conservano il mistero degli individui e non sottraggono nulla alla grazia o alla 
durezza del momento. 

 

 

© Maurice Renoma 

Maurice Renoma, artista e icona di stile, celebra 60 anni di creazione e 
controcultura Maurice Renoma è un visionario inclassificabile che ha creato, dalla 

moda all'immagine, un'estetica impulsiva che dà vita a un universo trasgressivo e 
abbondante. Nel 1963 apre la boutique White House Renoma: Maurice Renoma 

inizia a utilizzare l'abbigliamento per esprimere una visione originale, libera da ogni 
pregiudizio estetico. Le sue innumerevoli collezioni sono state in grado di 

attraversare il secolo in un caleidoscopio di forme e colori, di cui ancora oggi 
esistono pochi equivalenti nella moda maschile. All'inizio degli anni Novanta, si 

appassiona a un nuovo mezzo di espressione: le immagini. Lungi dall'essere il 
primo artista a sperimentare questo tipo di tecnica, è stato senza dubbio il primo 

a utilizzarla nelle campagne pubblicitarie del suo marchio. Questa operazione ha 
attirato le critiche del mondo dell'arte, mentre i fotografi più famosi lo hanno 

riconosciuto come un collega di talento. Osava fare tutto ciò che non si doveva 

fare e che nessun altro avrebbe usato: il misfiring e la pellicola 400 ASA erano due 
esempi. In questo modo ha trovato il suo linguaggio. La vita stessa, in tutta la sua 

straordinaria normalità, diventa il soggetto principale delle sue fotografie. 

La sua carriera è stata una serie continua di esperimenti e produzioni visive su 

diversi supporti: è passato dalla pellicola al digitale, dal bianco e nero al colore, 
dai nudi ai paesaggi e alle nature morte. Fieramente indipendente, Maurice 

Renoma coltiva un'immagine cruda tutta sua, proponendo una mitologia del corpo 
e di ciò che lo circonda. Il suo obiettivo è dare forma all'intimo, lontano dai codici 

della rappresentazione classica, da cui l'ibridazione che attraversa il suo lavoro e 
l'applicazione di modalità singolari di figurazione. L'inquadratura, la luce naturale 

e le linee sfocate testimoniano la natura spontanea e impulsiva delle sue fotografie. 
Instancabile esploratore del corpo femminile, mette in evidenza le emozioni che 

nascono dalla grazia di un atteggiamento, di uno sguardo, della curva di una coscia 
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o di una schiena. In questo modo, la texture vellutata della fotografia si fonde con 

quella della pelle. 

 

 

© Maurice Renoma 

---------- 

Maurice Renoma : Planches contact 

dal 14 settembre al 28 ottobre 2023 
Galerie GNG - 3, rue Visconti, 75006 Paris (Francia) 

 01 43 26 64 71 |  infos@galeriegng.com |  www.galeriegng.com     
Orari: dal martedì al sabato 10:30 – 13:00 e 14:00 – 19:00 

 

Virginia Barros - L’erba fiorisce di notte  
 

da https://www.juliet-artmagazine.com/ 
 

La Galleria Matria è lieta di annunciare L’erba fiorisce di notte, una mostra 
fotografica di Virginia Barros che esplora il concetto di tempo e la dialettica 

dell’esperienza metafisica e trascendentale della contemplazione. 

Mentre l’artista Virginia Barros vaga da sola tra i paesaggi, osservando 

lentamente la struttura della natura davanti a lei, il flusso, la danza, la densità, 
il contrasto dei suoi elementi, dove nella sua risposta sensoriale e intuitiva 

riconosce i semi delle sue immagini inquietanti, oscure e tattili.  

Quando colore, suono, movimento e profumo si trasformano nel loro contrario, 
silenzio risonante, drammi mutevoli in bianco e nero, movimento senza tempo 

fermato, solitudine enigmatica e avvolgente di forze molto più potenti di noi 

stessi. 

mailto:infos@galeriegng.com
http://www.galeriegng.com/
https://www.juliet-artmagazine.com/events/lerba-fiorisce-di-notte-di-virginia-barros/
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© Virginia Barros 

Guardiamo dentro, ma non attraverso. Vediamo le superfici che si sciolgono 
leggermente, per poi fermarsi nel loro momento rivelatore in un interspazio tra 

il mondo naturale e sorge la domanda su dove siamo e cosa sentiamo immersi 

in questi “luoghi” densi e immaginati, di un ecco interiore di cose inespresse e 

profondamente sentite. 

La distanza tra le loro origini e le loro forme alterate è misurata da un viaggio 
interiore che fa di questa realtà esteriore luoghi risonanti, lenti, che pronunciano 

nella loro tonalità densa qualcosa di diverso, non di parole, di idee o di luogo, 
ma di significato personale subliminale, dove c’è di più e si dice di meno. Si 

sente. 

Ciò che ci viene dato sono misteri, immaginazioni e realtà densamente 

ponderati, contrastanti e duraturi. In modo distinto, sembra esserci un appello 
allo spettatore, a tutti noi, a raccogliere un certo coraggio per permettere al suo 

potere, alle sue forme potenti e sature e alla sua solitudine di penetrare nei 

nostri corpi e poi nella nostra coscienza. 

Le fotografie di Barros sono spesso di paesaggi naturali, ma non sono 
semplicemente rappresentazioni realistiche della natura. Sono piuttosto 

meditazioni sulla natura del tempo, della bellezza e della fugacità dell’esistenza, 

e ci invitano a entrare in contatto con la magica esperienza metafisica della 

contemplazione. 

Il titolo della mostra è una metafora tratta da una frase di Friedrich Nietzsche, 
contenuta nel suo libro Così parlo Zaratustra. Nella frase, Nietzsche afferma: 

“L’erba fiorisce di notte”, e intendeva che i grandi eventi accadono nell’ombra, 
silenziosamente, con la complicità del tempo, in modo delicato e sottile. Allo 

stesso modo, lo sguardo ha bisogno di tempo per essere costruito. 

Questa metafora è interpretata da Barros come un invito di guardare il mondo 

con occhi nuovi, a scoprire attraverso l’esperienza del momento, e un attento 
sguardo ciò che si rivela e si nasconde nell’oscurità, sostenendo che le ombre 

sono una fonte di meraviglia e mistero. Un richiamo a cogliere la bellezza 
dell’impermanenza e a entrare in dialogo con la propria esperienza 

introspettiva attraverso queste immagini poetiche e silenziose. 
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© Virginia Barros 

Le immagini 17 immagini in bianco e nero che compongono la mostra, sono 

scattate in luoghi diversi, ma sono tutte accomunate da un senso di silenzio e 

quiete.  

Le rocce, i soggetti principali delle fotografie, sono utilizzate per rappresentare 

l’eternità e la permanenza, sospese nel tempo, come se fossero 

state catturate in un momento di eternità. 

Virginia Barros è nata a Santiago de Compostela, in Spagna. Si è laureata in 
Belle Arti e ha un Diploma in Educazione. Inoltre ha studiato fotografia 

all’International Center of Photography di New York. Come fotografa, ha 
collaborato a diverse pubblicazioni di giornali, libri e cataloghi, sia in Spagna 

che all’estero.  

La sua carriera di artista è iniziata 20 anni fa, ha lavorato al Metropolitan 

Museum di New York e all’IVAM di Valencia. Attualmente combina il suo lavoro 
artistico con quello di docente di fotografia presso la Scuola d’Arte e Design 

Superiore Pablo Picasso Pablo Picasso / EASD Pablo Picasso (A Coruña) 

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

L’ERBA FIORISCE DI NOTTE di Virginia Barros  
dal 15 settembre fino al 14 ottobre 2023 

Galleria Matria, Via Melzo 34, 20129 Milano 

 348 0308757  |  info@galleriamatria.it  |  https://www.galleriamatria.it 
Orari: dal martedì a sabato dalle 11:00 alle 13:00 e dalle 15.00 alle 19:00 – 

Ingresso libero 
 

 
 

mailto:info@galleriamatria.it
https://www.galleriamatria.it/
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Mario Giacomelli & Franco Fontana: Conversazione 
 

da https://www.polkagalerie.com/ 
 

 

“Conversazione” è un incontro tra due maestri a cui tutto sembra opporsi. Uno è 

fiorito grazie al colore quando il processo era ancora agli inizi. L'altro esplorava 
instancabilmente le stigmate del mondo che lo circondava utilizzando il bianco e 

nero. E ancora. I lavori di questi due prodotti puri della fotografia italiana si 
ritrovano nella stessa lettura del paesaggio, delle linee e dell'astrazione. Giacomelli 

e Fontana ci ricordano che aveva ragione Edward Weston: (Fotografia Moderna, 
1947) “È stupido dire che il colore uccide il bianco e nero. Si tratta di due 

linguaggi diversi che non possono competere tra loro.” (Fotografia Moderna, 
1947)  

 

 

Presa di coscienza sulla natura, 1976-80 ©Mario Giacomelli 

https://www.polkagalerie.com/fr/exposition-polka-62-franco-fontana-et-mario-giacomelli.htm?display=1
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Mario Giacomelli, nacque nel 1925 a Senigallia, piccola cittadina balneare della 

costa adriatica italiana, nelle Marche. Trascorse lì tutta la sua vita, dedicando la 
maggior parte del suo lavoro ai paesaggi e alle persone del suo ambiente 

immediato. Non c'è bisogno di viaggiare lontano per fotografare. Il suo appetito 
per i materiali inchiostrati e i contrasti deriva dalla sua prima formazione come 

tipografo e stampatore. Nutrito dalla pittura che pratica fin dall'adolescenza, la sua 
fotografia è piena di poesia e nostalgia. Profeta nel suo paese, questo allievo del 

gruppo Misa, fondato da Giuseppe Cavalli, che riuniva negli anni Cinquanta i 
fotografi italiani curiosi di paesaggio, fu notato molto presto dai pionieri degli 

artigiani della fotografia. Nel 1967 John Szarkowski, curatore del MoMA di New 

York, aprì le porte alle grandi collezioni museali americane. 

Nel 1975, a bordo di un aereo diretto in Spagna, Giacomelli immortalò la Terra 

attraverso una finestra. È una rivelazione per lui. Negli anni successivi 
moltiplicherà queste foto viste dall'alto, generalmente a bordo di un piccolo aereo 

pubblicitario da spiaggia. Giacomelli ci porta a incontrare campi a perdita d'occhio, 
solcati dalla violenza che l'uomo infligge alla natura. E queste macchine che 

rivelano, attorno ad alcune case crollate, le cicatrici del lavoro al ritmo delle 
stagioni. Un'astrazione stridula e grafica in cui il bianco e nero è spinto ai suoi 

limiti. L'altezza dell'inquadratura permette all'autore di togliere il cielo che i più 
poveri, quelli che tengono gli occhi bassi e alle cui ferite ha sempre voluto pensare, 

non vedono. Nelle stigmate del paesaggio, 

“Non vorrei ripetere le cose visibili, ma renderle veramente visibili.”    

                                                                           Mario Giacomelli 
 

 

Puglia, 1995 © Franco Fontana 

Franco Fontana, nato nel 1933 a Modena, Italia, ben presto ruppe i codici della 

sua generazione, in particolare imponendo il colore nella fotografia, nell'era sacra 
del bianco e nero. Al giallo fosforescente di un cielo dorato risponde il nero di un 

mare plumbeo. Fontana è giocoso. Le sue tavolozze luminose e la sua passione 
per le linee geometriche sono l'alfabeto di un linguaggio che usa per eliminare o 

sublimare ciò che deve essere. Ispirandosi ai pittori Mark Rothko, Barnett Newman 

https://www.polkagalerie.com/fr/mario-giacomelli-biographie.htm
https://www.polkagalerie.com/fr/franco-fontana-biographie.htm
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e Ad Reinhardt, ma anche a Paul Klee e all'arte informale di Alberto Burri, Franco 

Fontana gioca - dalla fine degli anni Sessanta e con sconcertante facilità - con i 
codici della pubblicità sotto l'influenza dell'astratto espressionismo e 

minimalismo. Tra cielo e terra, con il mare come orizzonte, nel cuore di una città 
colorata e in decadenza, i paesaggi quotidiani riprendono improvvisamente vita 

come autoritratti. 

“Non fotografiamo ciò che vediamo, ma ciò che siamo, perché riveliamo al 

mondo solo ciò che portiamo dentro di noi, e abbiamo bisogno che il 
mondo lo scopra e lo restituisca come vorremmo che fosse.” 

                                                                           Franco Fontana  

In questa mostra in forma di dialogo, la galleria Polka affianca due prospettive 

mosse dalla stessa ambizione artistica: quella di promuovere una forma di 

“fotografia pura”, chiave di un viaggio interiore. Contrariamente alla credenza 
popolare che vuole mantenere solo l'astrazione nelle rispettive opere, dobbiamo 

ricordare che per questi uomini concreti la realtà conta davvero. È presente, con i 
suoi alberi, le sue case, le sue arature, le sue sponde, i suoi riflessi. Che lo scatto 

sia spontaneo o calcolato, Fontana e Giacomelli decontestualizzano gli spazi 
davanti ai loro occhi. Senza luogo identificabile, senza orientamento. Le linee 

minimaliste e raffinate che tracciano con la luce creano una geometria singolare 
che diventa, attraverso la mostra, il filo conduttore di una conversazione tra due 

maestri che si parlano come amici.  

_____________ 

Mario Giacomelli & Franco Fontana: Conversazione 
dall'8 settembre al 28 ottobre 2023. 

Polka Galerie, Cour de Venise 12, rue Saint-Gilles, 75003 Paris, France 

 +33 1 76 21 41 31 | contact@polkagalerie.com | www.polkagalerie.com 
Orario: dal martedì al sabato 11:00 – 19:00 

 

Silvia Camporesi – Mirabilia 

da https://corraini.com/ 

 

 

Museo Agostinelli, Dragona (Lazio) ©Silvia Camporesi 

mailto:contact@polkagalerie.com
http://www.polkagalerie.com/
https://corraini.com/
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“Per ogni luogo che cerchiamo nel mondo ce n’è uno in Italia che ancora non 

abbiamo visto. Può essere il teatro di Pietravairano, l’incompiuta di Venosa, il pozzo 
sacro di Santa Cristina, l’antro della Sibilla a Cuma, il lago rosso del Trentino, i 

megaliti dell’Argimusco, la piscina Mirabilis, il lago di Pilato, l’abbazia di San 
Galgano e di San Vito a Polignano, Capo Colonna e le Tavole Palatine a Metaponto, 

le incisioni rupestri in Val Camonica, la necropoli di Pantalica e la biblioteca 

Malatestiana a Cesena: l’Italia non finisce mai”. Franco Arminio 

Con la serie Mirabilia Silvia Camporesi compie un viaggio alla ricerca di 
luoghi speciali, meraviglie della natura, musei insoliti. Il suo interesse per 

tutto ciò che può essere definito irregolare e non canonico la porta a 
intraprendere un percorso unico, sia per la bellezza di questi luoghi – per la 

maggior parte fuori dalle classiche rotte turistiche, tendenzialmente non semplici 

da raggiungere, poco frequentati – che per le particolari suggestioni che 

propongono.  

Se tesori come San Galgano o Villa Adriana a Tivoli possono esserci noti, pochissimi 
avranno sentito parlare del Museo Agostinelli di Dragona, del tempio ipogeo dei 

Damanhur o del Parco di Villa Rossi a Santorso. 

Guidati dallo sguardo dell'autrice attraversiamo un'Italia che sembra fuori 

dal tempo, un paese di una “bellezza estraniante”, dove ogni fotografia 
genera meraviglia e funziona come un'apertura su un paesaggio interiore, 

portando con sé un senso di spaesamento e inquietudine. 

 

Ospedale delle bambole, roma (Lazio) ©Silvia Camporesi 

Arricchiscono il libro i testi di Franco Arminio, Maria Vittoria Baravelli e un dialogo 

tra Silvia Camporesi e Cesare Pomarici. 

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

 Silvia Camporesi  - Mirabilia  
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Ritratti umani e vegetali:                                               

la bellezza nelle fotografie di Juan Borja  
da https://www.themammothreflex.com/ 

Spiriti della foresta è il titolo della mostra del fotografo peruviano Juan Borja 

Origini e futuro, passato ancestrale e bellezza senza tempo sono i punti nodali delle 
fotografie di Borja in mostra fino al 31 ottobre alla FCF Gallery di Milano. La 

mostra è inserita nel programma di Photofestival 2023, la rassegna di fotografia 
d’autore che coinvolge il territorio metropolitano di Milano e in alcune province 

lombarde. 

Tra tribù e vegetali, ecco cosa vedere alla mostra di Juan Borja 

L’esposizione mette in dialogo due dimensioni del lavoro di Juan Borja, che 

confluiscono qui naturalmente. Da un lato, l’autore ci accompagna nella foresta fra 
le tribù locali Yine e Ashaninka dell’Amazonia del Nord (Atalaya), per 

mostrare i loro volti immersi nel contesto in cui vivono: pura e semplice natura. 

Il secondo elemento che qui è messo in dialogo con i protagonisti umani 

dell’esposizione, riguarda i ritratti vegetali che Borja, in quanto biologo 
specializzato in ecologia, sa identificare, raccogliere e… fotografare. Ma solo dopo 

che foglie, rami, radici e frutti, avranno compiuto il loro processo di invecchiamento 

che li rende ancora più affascinanti. 

 

  ©Juan Borja 

https://corraini.com/it/
https://corraini.com/it/autori/leonardo-sonnoli.html
https://www.themammothreflex.com/appuntamenti/festival/2023/09/14/photofestival-2023-festival-milano/
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  ©Juan Borja 

Le forme della bellezza appaiono attraverso la straordinaria forza degli sguardi 
indigeni e la potenza finanche di una fogliolina che si trasforma in poesia proprio 

mentre sfiorisce, si secca, si contorce, si disidrata avvicinandosi alla fine del suo 

processo vitale. 

Juan Borja (Lima, Perù, 1977). Laureato in Biologia con specializzazione in 
ecologia, Borja comincia a interessarsi alla fotografia sin da bambino perché 

vivendo al centro storico di Lima andava spesso a curiosare nell’Archivio Courret, 
uno dei più importanti studi fotografici della capitale peruviana attivo nel XIX 

secolo.  

Da diversi anni ormai lavora allo studio delle forme della natura, dell’architettura 

antica e del ritratto. I fratelli Vargas e Martin Chambi sono alcuni degli autori 
peruviani che lo hanno ispirato nel tempo, così come i messicani Graciela Iturbide, 

Juan Rulfo e Gabriel Figueroa, e due grandi come Sebastião Salgado e Karl 

Blossfeldt.  

Si interessa di arte incisoria e fotografia giapponese, come pure di anime e manga 

giapponesi, cinema anni ‘60 e ‘70 e pittura degli artisti peruviani Tilsa Tsuchiya, 
Venancio Shinki e Gerardo Chávez e dei pittori messicani Remedios Varo e Leonora 

Carrington.  

Le sue origini giapponesi lo portano a sentirsi vicino alla cultura orientale che, a 

suo stesso dire, costituirà in futuro, una nuova parte della sua carriera fotografica. 
Juan Borja ha esposto negli Stati Uniti, Canada, Perù e Cuba. Pur avendo esposto 

nel nostro Paese in altre occasioni, la mostra Spiriti della foresta presentata dalla 

FCF Gallery, è la sua prima personale nella città di Milano. 

 juanborjaphotography.com 

http://juanborjaphotography.com/
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  ©Juan Borja 

------------------ 
Juan Borja - Spiriti della Foresta  

dal 12 settembre al 31 ottobre 2023  
FCF Gallery, Via Maestri Campionesi, 25 – Milano 

+39 02 5453512  |  fcf@fcf.it |   https://www.fcf.it/         | 
Orario: da lunedì a venerdì 09:30-12:30 e 15:00-18:30; sabato 09:30-12:30  
 

Luigi Ghirri – Nostalgia del futuro. L’immagine necessaria 
 

da https://www.centroculturaledimilano.it/  

 

“Luigi Ghirri – Nostalgia del futuro. L’immagine necessaria” una rassegna 
di 90 opere, curata da Giovanni Chiaramonte e ideata da Camillo Fornasieri, 

direttore del CMC, in collaborazione con CSAC Università di Parma, nell’ambito di 
MILANOPHOFESTIVAL con il Patrocinio della Università IULM, del Comune di Milano 

e della Regione Lombardia. Per il capoluogo lombardo una primizia, dopo la mostra 
alla Triennale del 2018 dedicata alla fotografia di architettura, composta tutta 

da original e vintage print, una ricognizione per riscoprire l’antropologia 

estetica della fotografia di Ghirri. 

Alle fotografie tratte da varie raccolte, “Paesaggi di cartone”, “Colazione sull’erba”, 

“Infinito”, “Viaggio dentro un antico labirinto” “Infinito” si aggiungono la visione 
delle polaroid di grandi dimensioni (800x600cm), esposte qui per la prima 

volta, prodotte con una speciale macchina, sogni, ironici ricordi, raffinate 
composizioni messe in scena da Ghirri e rievocati dentro lo studio Polaroid di 

Amsterdam. 
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La mostra rappresenta un evento culturale in un tempo di crisi e transizione per 
ritrovare il senso del canone visivo e una novità che ci rappresenti come io e 

comunità.  

La Mostra percorre la costante ricerca dell’Autore di fronte al frammentarsi della 

immagine nella potente comunicazione di massa, la ricerca dell’“l’Immagine 
necessaria” -definizione di Ghirri- atto consapevole del presente che deve 

rispondere del passato, della bellezza delle civiltà e osare costruire il futuro. 

 

 
Luigi Ghirri, Marina di Ravenna, 1986 ©Eredi di Luigi Ghirri 

 

 “È che in effetti, sembra che sia tutto già superato da quello che si chiama 

mondo della simulazione, che tutto abbia bisogno del prefisso post o iper, e che 
il mondo del frammento, delle libere associazioni, della schizofrenia, 

dell’indifferenza e del paradosso, siano già esauriti e che siamo già entrati in una 

era dello sguardo pornografo, divoratore insaziabile, dove non esiste più nessuna 
narrazione, proprio perché tutte le narrazioni sono possibili: (…) ma nello 

spazio in cui non sembra più possibile riattivare il nostro desiderio di cercare una 
immagine possibile, una immagine che possa produrre su di noi ancora 

meraviglia o stupore.” (Luigi Ghirri, Niente di antico sotto il sole, 1997 a cura di 

Paolo Costantini e Giovanni Chiaramonte) 

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

Luigi Ghirri – Nostalgia del futuro. L’immagine necessaria 

dal 27 ottobre al 9 dicembre 2023  
Sala espositiva CMC – Largo Corsia dei Servi, 4 Milano 

 02 8645562  |  segreteria@cmc.milano.it  |  www.centroculturaledimilano.it 
Orari: dal lunedì al venerdì 9:30 -13:00, 14:30-18:30; sabato e domenica Ore 

15:00 – 19:00 
 

 

https://www.google.com/maps/search/?api=1&query=Centro+Culturale+di+Milano,Largo+Corsia+dei+Servi+4,+20122+Milano
mailto:segreteria@cmc.milano.it
http://www.centroculturaledimilano.it/
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La natura morta è ancora viva? 
 

di Michele Smargiassi da https://www.repubblica.it/ 

Tutti gli equivoci di un genere fotografico 

 
Joseph Nicéphore Niépce, Tavola apparecchiata, eliografia, 1827 

 

Vent’anni fa vidi una mostra sulla natura morta in pittura e fotografia. Non mi 

piacque molto. Scrissi questa recensione, che oggi ritrovo del tutto attuale, ora 

che il genere sembra in disuso (ma rinasce sui social nei modi più strani). Ve lo 

ripropongo. 

*** 

Le fotografie di oggetti mi annoiano», ha scritto il filosofo Régis Debray, «in 

fotografia solo la natura viva dà emozioni». La citazione serve non per dissuadere 
dalla visita alla sezione fotografica della mostra «La natura della natura morta», 

ma per andarci armati di prudenza. Tra tutti i generi che la fotografia ha ereditato 
dall’arte, la natura morta è quello che più le va scomodo, per eccesso o per difetto. 

Da una parte qualsiasi fotografia è una natura morta, perché lo scatto 
dell’otturatore irrigidisce in un fermo-immagine il flusso della storia (ma allora è 

più calzante la versione anglofona dell’ossimoro: still life, vita immobilizzata). 

Dall’altra parte, qualsiasi oggetto fotografato conserva una interiore vitalità 
magica, che gli deriva dall’essere realmente esistito, dall’aver stampato la propria 

immagine fisicamente, materialmente sul supporto, come un’impronta.  Una mela 
dipinta è la Mela; una mela fotografata è quella mela precisa che il fotografo ha 

comperato dal fruttivendolo e forse, dopo la seduta di posa, ha addentato.  

Basterebbe questo a mettere in guardia dall’insistito parallelismo tra pittura e 

fotografia che è lo stimolo ma anche il limite di questa mostra a due binari. La tesi 
di fondo che lega il primo e il secondo piano dell’esposizione, esplicita fin dai 

dépliant, è che la fotografia è figlia legittima della pittura, attraverso di lei è entrata 
nel tempio dell’Arte, al principio imitandola ma poi, da brava figliola, percorrendo 
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assieme alla mamma anche dopo l’emancipazione strade parallele e a volte 

intersecanti. Tutto vero, ma non c’è solo questo. Certo, la frutta di Regnault o la 
lepre di Cuvelier sono imitazioni di pitture ad olio fatte con i sali d’argento. Ma già 

i vetri di Talbot (la stampa più antica in mostra, 1844), nel loro allineamento così 
poco pittorico e pittoresco segnalano già un rapporto radicalmente diverso fra la 

fotografia e gli oggetti, che esploderà entro pochi decenni. L’Ottocento delle 

esposizioni universali è un secolo di cose, di manufatti, di prodotti.  

La fotocamera, macchina figlia dell’era delle macchine, va alla scoperta di un senso 
nuovo in oggetti nuovi: nella natura non più morta ma prometeicamente 

trasformata dalla mano dell’uomo. È qui che si scorda i modelli della pittura e ne 
crea di propri. Ed è qui invece che il percorso della mostra l’abbandona. I curatori 

hanno preferito insistere sul gioco dei rimandi incrociati e dei parallelismi: gioco 

curioso, stimolante, a volta geniale ma costoso, perché obbliga a esclusioni 
drastiche e un po’ forzate, e finisce per sacrificare la specificità di medium 

espressivo che la fotografia ha faticosamente conquistato in un secolo e mezzo di 

vita.  

Le opere sono scelte per confermare la tesi della perpetua cuginanza con la pittura: 
di Roger Fenton si vede un manierato vaso di fiori e frutta, mentre si sarebbe 

potuto osare presentando come natura morta (natura segnata dalla morte) The 
Valley of the Shadow of Death (1855), l’immagine lunare di un campo di battaglia 

in Crimea fatto solo di sassi e palle di cannone, che la pittura non avrebbe potuto 
immaginare. Ci sono i peperoni erotici di Weston, forse perché natura morta e 

sessualità hanno un legame profondo nella tradizione pittorica; ma non c’è 
neanche una delle macrofotografie di gemme, tralci, pistilli di Karl Blossfeldt, anello 

di congiunzione fra imitazione della natura e disegno industriale.  

Ancora più sorprendente l’assenza di Albert Renger-Patsch, che fece il passo 

successivo celebrando la bellezza essenziale e seriale del prodotto industriale. 

Figlia del positivismo, la fotografia non chiede agli oggetti solo di essere (carezzare 
l’occhio, mostrare il virtuosismo del pittore che li ha saputi rendere), ma di fare, 

cioè di darsi da fare per migliorare la vita dell’uomo. Se c’è un genere di natura 
morta che appartiene tutto e solo alla fotografia è la réclame commerciale, qui 

rappresentata solo da una bottiglia di profumo di Max Baur. Ancora una volta è 
questione di scelte: di Paul Outerbridge c’è Images de Deauville, ironica parafrasi 

della pittura metafisica, ma tra le sue immagini quella che fondò letteralmente la 
fotografia pubblicitaria è la straordinaria Ide Collar (1922), commissionata da una 

fabbrica di vestiario.  

Certo, lo spot di un colletto di celluloide non c’entra più nulla con la tradizione della 

pittura (che per mettersi al servizio delle merci dovrà reincarnarsi in un’altra arte, 
la grafica). Può non piacere questa scarsa purezza (Peter Weiermair ammette di 

aver lasciato volutamente da parte l’«aspetto funzionale» della fotografia 
«mirando piuttosto a depurare l’immagine»). Ma la fotografia si è sempre sporcata 

le mani con la realtà. E va lasciata parlare con la sua voce, altrimenti è una natura 

morta. 

Dina Goldstein : 10 Commandements 
 

Comunicato stampa 
 

Dina Goldstein è la star del Busan Photography Festival che attualmente è in 
svolgimento nella Corea del Sud. 

Questo è il testo con il quale viene accompagnata la sua mostra che si intitola:    

10 Comandamenti: 
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Abraham Lincoln, “Non uccidere”, 2019 ©Dina Goldstein – Courtesy dell’artista 

Lincoln, un'opera fondamentale della serie, è il sedicesimo e più popolare 

presidente americano, dopo la sparatoria alla scuola elementare Sandy Hook. La 
sua figura alta e imponente si adatta a malapena al corridoio vuoto della scuola, 

disseminato di vestiti per bambini, schegge di vetro, cartucce esaurite e macchie 

di sangue.  

Eppure, l’atmosfera di lutto e di smarrimento che emana dalla scena lo fa sminuire 

e demoralizzare. Per estensione, le immagini qui sminuiscono i principi su cui sono 

stati fondati gli Stati Uniti.  

Insieme al sesto comandamento, “Non uccidere”, l'opera evoca l'assassinio 
pubblico del presidente ed evidenzia ulteriormente i problemi attuali del paese con 

la violenza e le leggi sulle armi. 

Utilizzando la sua rinomata metodologia cinematografica, Goldstein dirige 

attentamente la scena di Lincoln. Ogni parte, ogni accessorio strategico e 
simbolico, viene assemblato dopo un processo di pre-produzione che dura diversi 

mesi. In questa immagine fissa e singolare coglie un indizio, un pezzo dello 

scenario che costituisce la sequenza narrativa principale della serie. 

Questa storia cerca di esaminare l'identità socio-politica dell'America attraverso le 
sue icone politiche: le figure presidenziali che hanno segnato i capitoli più 

importanti e controversi della storia americana.  

Ogni immagine-tavola mostra un presidente rappresentato attraverso il prisma 
delle sue politiche, della sua popolarità e/o della sua reputazione, trasposte in un 

contesto contemporaneo e a cui è stato attribuito uno dei postulati morali ed etici 

dei 10 comandamenti biblici.  
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Questi accostamenti narrativi, spesso divertenti, decostruiscono strati di inganno 

politico, smascherando ipocrisie latenti e mettendo in discussione l’integrità di un 
sistema che dovrebbe essere un modello di democrazia e progresso 

sociale. All'interno della serie, Lincoln riafferma questa gravità, 

 

 

John F. Kennedy, “Non commettere adulterio”,2019 © Dina Goldstein - Courtesy dell’artista 

La serie dei 10 Comandamenti si ispira agli sconvolgimenti socio-culturali negli 

Stati Uniti e alle ripercussioni della crisi d'identità americana sul mondo. L’elezione 
di Donald Trump, un uomo d’affari ed ex star dei reality dalle discutibili capacità 

politiche, alla carica di presidente, ha rivelato i difetti di una società con valori in 

declino.  

È quindi con tangibile disagio che il mondo intero osserva ancora le notizie socio-
politiche americane; visto dall’esterno, questo malessere è diventato molto più 

vicino di quanto ci si potrebbe aspettare e immaginare. In altre parole, il sogno è 

svanito. 

Questo è proprio il dominio di Dina Goldstein. Con i 10 Comandamenti attacca 
ancora una volta le complessità di un simulacro culturale, ricreando un sentimento 

di disillusione inerente al suo lavoro e alla sua voce artistica. 

A differenza delle altre serie di Goldstein, i 10 Comandamenti si leggono in modo 

più diretto e sono apertamente militanti. L'artista si fa carico più che mai di questo 

disincanto, costretto a osservare e commentare come un essere umano la cui vita 

e il cui lavoro sono stati oscurati anche da un ideale americano ormai fratturato.  

Pertanto, questa serie mostra un nuovo aspetto del repertorio di Dina Goldstein, 

quello della critica politica. 



96 
 

 

 

Donald Trump, “Non avrai altro Dio fuori di me”, 2019 ©Dina Goldstein - Courtesy dell’artista 

------ 

Dina Goldstein, nata a Tel Aviv nel 1969, è una fotografa pop surrealista con un 

background in fotografia editoriale e documentaria. Le sue fotografie non sono 

realizzate per produrre un'estetica che trasmetta i valori degli attuali standard di 
bellezza, ma per evocare o provocare nello spettatore sentimenti di vergogna, 

rabbia, shock, paura ed empatia, e per indurli a riflettere sulla condizione umana. 

 Dina produce in modo indipendente lavori su larga scala che formano serie 

fotografiche che intendono essere filosofiche, satiriche, tecnicamente e 

visivamente sorprendenti. 

Dina è rappresentata in Canada, Stati Uniti, Italia, Paesi Bassi, Regno Unito e 
Francia. Le sue opere sono esposte in molte gallerie e musei internazionali. Le 

immagini di Dina sono famose per le loro metafore e l'ironia. Molto controverse, 

hanno aperto un dialogo sui social network.  

I progetti di Dina sono stati oggetto di numerosi saggi e tesi di laurea e sono stati 
citati in vari testi letterari. Il suo lavoro è studiato e insegnato in diverse scuole 

d'arte e di fotografia, oltre che in corsi sul genere e il femminismo. Dina è spesso 

invitata a esporre il suo lavoro ed a parlare a grandi gruppi di persone. 

L'esperienza di Dina come fotografa documentarista completa le sue serie 

concettuali. Dal suo lavoro istintivo, ha imparato che la spontaneità e la mancanza 
di controllo sono fonti di ispirazione. Questo le ha insegnato a seguire il suo istinto 

per produrre qualcosa che sia il più fugace dei concetti. Da citare le serie "Fallen 
Princesses" (2007), “In the Dollhouse” (2012), “Goods of Suburbia” (2014), 
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“Modern Girl” (2016), “Snapshots from the Garden of Eden” (2017) e “The 10 

Commandments” (2019). 

 

 

George W. Bush - “Non dire falsa testimonianza”, 2019 ©Dina Goldstein - Courtesy dell’artista 

Dina vive a Vancouver con il marito regista, Jonas Quastel, le due giovani figlie, 

Jordan e Zoe, non dimenticando il loro cane Taco, Dina continua a produrre e 

fotografare in modo indipendente i suoi progetti complessi e filosofici. 

www.dinagoldstein.com 

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

Dina Goldstein : 10 Commandements 
dal 13 settembre al 12 ottobre 

Busan Photography Festival- 20, Gurak-ro 123beon-gil, Suyeong-gu, Busan-Sud 
Corea 

 010) 8525-9554  | http://www.bipf.kr 
orario: 10:00 – 18:00 

 

Stefano Babic. Luce e ombra 

da https://www.arte.it/ 

In apertura della settimana della moda milanese, Other Size Gallery presenta la 
mostra personale “Stefano Babic. Luce e ombra”, a cura di Claudio Composti. 

Dal 18 settembre al 17 novembre 2023, attraverso un nucleo di quattordici scatti 

di grande formato, la galleria milanese punta l’attenzione su uno dei grandi 
fotografi di moda italiani. Nelle sue sale trovano spazio un selezionato ma 

significativo corpus di ritratti in bianco e nero dei primi anni ‘80 fino alla fine degli 
anni’90 - i suoi scatti più noti - e foto più recenti frutto della sua ricerca nella 

fotografia artistica. 

Babic scolpisce con la luce immagini di grande effetto visivo ed eleganza. Profili 

di donne rapite in un gesto, in un sorriso, ritratti di top model che sembrano più 
giocare con la vita che posare. Immagini che rivelano la sua idea di fotografia, 

http://www.dinagoldstein.com/
http://www.bipf.kr/
https://www.arte.it/
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cinematografica e dinamica, lontana dal solo sfoggio di un abito. 

Babic ama il bianco e nero: «Per lui – spiega il curatore – il cinema è a colori e 
la fotografia è in bianco e nero, in quell’effetto di luce e ombra dove i bianchi più 

intensi rendono il nero più nero e profondo e in quel contrasto netto in cui gli 
opposti si giustificano.» 
 

 
©Stefano Babic, Dolce & Gabbana - Blondies 

Una fotografia dinamica e mai posata, quella di Babic, che trae le mosse da 
tecniche cinematografiche apprese nei primi anni del suo percorso professionale 

quando ritraeva attrici e attori di fama internazionale. 

Passando per la pubblicità, Babic approda al mondo della modaper il quale produrrà 

alcune delle foto più iconiche degli anni ‘80, per le maison più prestigiose. A 
partire dal sodalizio con Moschino - di cui ha firmato le campagne pubblicitarie 

più significative che hanno reso il marchio riconoscibile in tutto il mondo -, una 

lunga serie di incontri importanti ha segnato la sua carriera, come Capucci, 

Gianfranco Ferrè, Dolce & Gabbana. 

Con il suo sguardo ha contribuito a creare nell’immaginario collettivo l‘idea di 

“glamour” immortalando eleganza, vanità e sensualità. 

Oggi Stefano Babic si dedica alla fotografia artistica e all’insegnamento, cercando 
di tirar fuori dagli scatti dei suoi giovani allievi quel senso del “glamour”, che per 

lui è un'attitudine, quel qualcosa che rende l'immagine un'immagine di moda, così 

come vediamo dalle sue fotografie. 

Stefano Babic (Roma, 1948) è un grande fotografo protagonista della moda anni 
’80. Ha creato in quegli anni l’immagine iconica e senza tempo di Moschino, 

contribuendo così al successo del lancio del brand nel mondo. Le sue fotografie 
sono state pubblicate su numerose riviste del settore, tra le quali Vogue Italia, 

L’Uomo Vogue, Vogue Gioiello, Vogue Pelle, Vanity, Amica, IO Donna e Style/ 
Corriere della Sera. Nel 2018 Babic ha inaugurato la mostra “L’io Di_Viso 

Metamorfosi del contemporaneo.” presso il Casello Daziario di Milano, una serie di 
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ritratti dal titolo dell’opera omonima del filosofo e psichiatra scozzese Ronald Laing 

(L’Io diviso – Einaudi 1959) testo importante sul fenomeno della schizofrenia. 
“Pensai che il bene ed il male esistono davvero […]. Il profilo migliore, la metà 

migliore del viso, esiste solo in relazione all’altro profilo, il peggiore. Come se il 
bene esistesse solo in relazione con il male”. (Babic) 

Nel 2022, quattro sue opere sono state trasformate in NFT ed esposte durante la 
59esima Biennale di Venezia al Decentral Art Pavillion, dove ha avuto luogo la 

prima grande mostra dedicata agli NFTs. Dopo essere stato per dieci anni docente 
all’Accademia di Brera, collabora oggi con l'Istituto Europeo di Design (IED) a 

Milano e si dedica a progetti personali di Fine Art. 

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

Stefano Babic. Luce e ombra 

dal 18 Settembre 2023 al 19 Novembre 2023 
Other Size Gallery, Via Andrea Maffei 1, Milano 

+39 02.70006800  |  othersizegallery@workness.it 
ORARI: lunedì–venerdì 10:00–18:00. Chiuso sabato e domenica 

 

Jimmy Nelson. Humanity 
da https://www.clp1968.it/ 

Dal 20 settembre 2023 al 21 gennaio 2024, Palazzo Reale a Milano ospita 
JIMMY NELSON. Humanity, una mostra fotografica, promossa da Comune 

Milano – Cultura, prodotta da Palazzo Reale e Skira Editore, in collaborazione 
con la Jimmy Nelson Foundation, curata da Nicolas Ballario e Federica 

Crivellaro. 
 

 

Jimmy Nelson, Marquesans, Hakahau, Mount Oave, Ua Pou, The Marquesans Island, French Polynesia, 2016 
© Jimmy Nelson B.V 

Attraverso 65 fotografie di grandi dimensioni (alcune di 2×3 metri), 
appartenenti ai cicli più famosi della produzione di Nelson, la mostra documenta 

l’evoluzione creativa dell’autore, che ha trascorso la vita viaggiando per il mondo 
e fotografando alcune delle culture indigene più a rischio di scomparsa, 

raccontando gli usi e i costumi tradizionali che si sono preservati in un pianeta 

sempre più globalizzato e facendo emergere anche le loro emozioni. 

Inizialmente attratto dalle culture indigene come custodi di antiche saggezze, 

esempi di resilienza e di radicamento, nel corso degli anni, il fotografo ha compreso 

mailto:othersizegallery@workness.it?subject=Richiesta%20informazioni.
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quanto il suo lavoro potesse mettere in discussione e dissipare i preconcetti che 

classificavano queste etnie.  

“Dal punto di vista artistico – afferma Jimmy Nelson – rimango affascinato 

dall’estetica delle popolazioni indigene. I loro indumenti vivaci, l’artigianato 
sofisticato e i paesaggi mozzafiato mi offrono un ricco arazzo visivo per catturare 

bellezza attraverso il mio obiettivo”.  

Con le sue fotografie, Jimmy Nelson celebra la diversità culturale incontrata nei 

suoi viaggi a contatto con le miriadi di comunità della Papua Occidentale, del Tibet, 
dell’Africa, della Siberia, del Bhutan o di altre zone del pianeta, e invita lo 

spettatore a vedere il mondo attraverso una diversa prospettiva, incoraggiandolo 
ad accogliere e ad apprezzare la bellezza intrinseca di tutti come parte integrante 

della grande famiglia umana.  

“Credo fermamente nel potere trasformativo della bellezza – prosegue Jimmy 
Nelson. Ho testimoniato di persona come riconoscere e celebrare la bellezza possa 

portare a cambiamenti positivi negli individui e nelle comunità. Quando le persone 
sono incoraggiate ad abbracciare le proprie identità e valori unici, diventano più 

sicure e appagate e si genera un effetto a catena di trasformazione positiva nelle 
loro vite”.  

 

 

Jimmy Nelson with the Huli Wigmen © Jimmy Nelson B.V..jpg 

Una delle cifre espressive tipiche del suo lavoro è rappresentata dai ritratti. Nei 
lunghi soggiorni nelle zone più remote della terra, Jimmy Nelson stabilisce un 

profondo legame con le persone che vi abitano, prestando meticolosa attenzione 
alle caratteristiche culturali delle comunità che ritrae, enfatizzando l’unicità e la 

bellezza di ognuna. Le sue composizioni sono sinfonie visive, dove l’elemento 

umano è armonizzato con l’ambiente naturale.  

Le sue immagini ritraggono di frequente membri anziani delle comunità, i cui volti 

portano i segni del tempo e di una vita di esperienze, come nella fotografia 

dell’anziana signora Inuit. 

Numerosi ritratti di Jimmy Nelson mettono in evidenza la forza e la bellezza delle 
donne come quello della ragazza kazaka, potente simbolo di emancipazione 
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femminile. I suoi scatti testimoniano come anche nei riti tradizionalmente maschili, 

ad esempio la caccia con l’aquila, le donne stiano rompendo le barriere di genere.  

“Un altro aspetto della fotografia di Jimmy Nelson – sottolinea Federica Crivellaro 

– è la rappresentazione delle persone in movimento, impegnate in rituali, che 
suonano strumenti musicali, che si arrampicano su rocce o cavalcano cavalli. 

Queste immagini non solo offrono uno sguardo sulle culture e sulle modalità di vita 
dei soggetti, ma servono anche a immergere lo spettatore in una cultura diversa 

in modo prudente e rispettoso. L’intenzione è quella di illustrare l’influenza 
dinamica di fattori esterni, come la globalizzazione, la tecnologia e la cultura 

popolare, sulle società tradizionali e sulle loro identità in evoluzione. Piuttosto che 
documentare le culture da una prospettiva etnografica, il suo focus è quello di 

mostrare la loro vivace contemporaneità e l’interazione tra tradizione e modernità. 

Ne è un esempio l’immagine che ritrae un gruppo di Dani della Papua Occidentale, 
che cammina verso lo spettatore indossando occhiali da sole e una combinazione 

di oggetti tradizionali e non, tra cui un diploma incorniciato legato al braccio, 
esemplificando l’incorporazione di elementi non tradizionali accanto 

all’abbigliamento tipico”.  

 

Jimmy Nelson, Wodaabe, Sudosukai clan, Gerewol festival, Chad, 2016 © Jimmy Nelson B.V. 

Il profondo rapporto che lega l’umanità e la natura è un altro aspetto fondante 
dell’arte di Jimmy Nelson. Gli sfondi, siano essi valli, montagne, pianure o corsi 

d’acqua, avvolgono le persone ritratte. Questi soggetti riescono inoltre a 
trasmettere un senso di profondo rispetto, quasi una reverenza per la natura, 

diventando nelle immagini del fotografo inglese simboli della difesa dell’ambiente 
e comunicando l’importanza di pratiche sostenibili per la conservazione della 

natura. 

Spesso gli scatti di grande formato raffigurano gruppi di persone riunite, in piedi 
accanto o sopra alberi alti e saldamente radicati, che simboleggiano forza e 
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stabilità e fungono da sfondo dove riecheggiano l’orgoglio e la fiducia espressi dalle 

persone che posano per il suo obiettivo. 

Le opere di Jimmy Nelson richiedono una enorme abilità tecnica e insieme un 

esercizio di pazienza. Le scene corali comportano il coordinamento di una 
moltitudine di persone, molte delle quali poco avvezze alla macchina fotografica, 

che devono rimanere immobili per alcuni secondi. 

La perfezione stilistica delle sue fotografie è frutto di lunga ricerca e 

sperimentazione. Prendendo a esempio due maestri come Richard Avedon e Irving 
Penn, Jimmy Nelson si avvicina ai suoi soggetti, prestando attenzione ai dettagli, 

utilizzando esclusivamente la luce naturale e dedicandosi a manifestare l’autentica 

essenza delle culture che incontra.  

Dopo lunga sperimentazione con la fotografia analogica, l’artista ha cominciato a 

utilizzare un banco ottico di grande formato (10×8) in titanio, per poterlo 
trasportare con facilità – anch’esso esposto a Palazzo Reale – che gli garantisce 

una qualità d’immagine e una risoluzione eccezionali. Questo ha segnato una tappa 
significativa nella sua evoluzione artistica, avvicinandolo al processo di creazione 

di immagini che assomigliano a dipinti. Una selezione di questa serie di fotografie 
10×8 è esposta per la prima volta al pubblico proprio in questa occasione, insieme 

a delle installazioni polittiche che segnano un nuovo modello espositivo 

dell’artista.  

La mostra si avvale della collaborazione di TicketOne (ticketing partner), Ferrovie 
dello Stato (mobility partner), Streetvox (Media Partner). 

Radio Monte Carlo è la radio ufficiale della mostra.  

Un documentato catalogo Skira accompagna la rassegna: uno scrigno di immagini 

straordinarie da conservare nella propria biblioteca. 

 

Jimmy Nelson, Kazakh, Bayan-Ölgii, Mongolia, 2017 © Jimmy Nelson B.V. 
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Biografia Jimmy Nelson 

Jimmy Nelson è nato in Inghilterra (Sevenoaks, 1967), ma ha viaggiato il mondo 
sin da subito per lavoro del padre geologo, trascorrendo lunghi soggiorni in parti 

remote dell’Africa, delle Americhe e dell’Asia. Come artista, è alla continua ricerca 
di incontrare e connettersi con le culture indigene per celebrarle nella loro bellezza 

e autenticità. Le sue fotografie sono come uno specchio che riflette un’essenza 
umana naturalmente bella e interconnessa con i propri simili e con tutti gli esseri 

viventi, dove il rapporto fra l’uomo e la natura riflette reciproca bellezza. Le 
immagini sono create con la massima attenzione ai dettagli, con la ricerca 

ossessiva di un equilibrio di forme, colori e, soprattutto, della luce – 
esclusivamente naturale. Dalle sue prime fotografie del Tibet, acclamate a livello 

internazionale quasi 30 anni fa, Jimmy Nelson ha viaggiato nei luoghi più nascosti 

del pianeta. Nel 2013 ha pubblicato il suo primo grande volume fotografico Before 
They Pass Away, seguito nel 2018 da Homage to Humanity. Ha visitato numerose 

comunità indigene in tutto il mondo, sviluppando insieme ad alcune progetti di 
reciprocità attraverso la fondazione che prende il suo nome. Nel 2022 ha pubblicato 

un volume in onore delle culture tradizionali dei Paesi Bassi, Between the Sea and 

the Sky – un tributo personale al paese che lo ha adottato. 

------------------ 
Jimmy Nelson. Humanity 

da 20 settembre 2023 al 21 gennaio 2024 

Palazzo Reale di Milano, P.za del Duomo, 12, 20122 Milano MI 
 02 8846 5230  | c.mostre@comune.milano.it  | www.palazzorealemilano.it 

Orario: da martedì a domenica 10:00-19:30 (il giovedì sino alle 22:30), lunedì 
chiuso.  
 

Yamamoto Masao: Tomosu 

da https://www.gallery51.com/ 

La Gallery Fifty One Too presenta la quarta mostra personale del fotografo 

giapponese Yamamoto Masao (°1957). In 'Tomosu' , l'artista presenta nuovi 
lavori, tra cui una selezione di fotografie realizzate utilizzando il processo 

dell'ambrotipia del XIX secolo. Il titolo della mostra significa in giapponese 

'illuminare, accendere una piccola luce nell'oscurità'. 

“Fotografo le piccole e belle cose che incontro nella mia vita quotidiana. Sarei felice 
se le mie fotografie arrivassero fino a te e diventassero una piccola luce nel tuo 

cuore.” 

Il lavoro di Yamamoto si è indubbiamente evoluto negli ultimi dieci anni. È noto 

per le sue piccole stampe – oggetti delicati che stanno nel palmo della mano o nel 
portafoglio in modo da poter essere trasportati come un talismano – ma negli 

ultimi anni le sue fotografie hanno guadagnato slancio. Mentre nelle mostre 
precedenti le sue stampe erano montate direttamente sul muro in sinuose 

costellazioni in cui ogni immagine era parte di una storia più ampia, ora le opere 

sono più autonome e il rapporto fisico tra lo spettatore e l'oggetto fotografico si è 

un po' spostato nel sfondo.  

Yamamoto vive nella provincia di Yamanashi, a ovest di Tokyo, in una casa 
circondata da foreste e montagne. Per lui la bellezza e la felicità derivano dal vivere 

in armonia con la natura. Nelle sue fotografie l'artista invita lo spettatore a dirigere 
lo sguardo verso le piccole cose che si possono trovare nella natura selvaggia, 

dalla quale l'uomo è estraneo. Esseri umani che altrimenti costituirebbero solo una 
piccola parte dell'universo. Yamamoto traduce questa filosofia nel suo lavoro 

donando alle sue stampe un'aura senza tempo.  

https://www.google.com/search?q=palazzo+reale+milano&oq=palazzo+reale+milano&aqs=chrome.0.0i271j46i131i175i199i433i512j35i39j0i512l3j69i60l2.8870j0j7&sourceid=chrome&ie=UTF-8
mailto:c.mostre@comune.milano.it
http://www.palazzorealemilano.it/
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©Yamamoto Masao - #1685, Kawa = Flow, n.d., Gelatin silver print, printed 2023, 33,5 x 23 cm 

Attraverso esperimenti in camera oscura, ma anche bagnando le sue stampe nel 
tè e strappandone, accartocciandone e graffiando i bordi, conferisce volutamente 

alle sue fotografie un aspetto antico e sbiadito, come se fossero ricordi di tempi 

lontani. 

Il nuovo lavoro presentato in “Tomosu” segue il caratteristico linguaggio visivo 

sobrio di Yamamoto attraverso il quale tenta di evocare una vasta gamma di 
emozioni attraverso la semplice suggestione. Vediamo immagini oniriche, 

nostalgiche e pure di paesaggi, uccelli, nature morte, ritratti e donne nude. Ma ciò 
che effettivamente osserviamo è spesso difficile da definire. Queste fotografie di 

animali selvatici o esemplari imbalsamati sono scattate in studio? A Yamamoto 
piace mantenere questo mistero e si rifiuta di dare una spiegazione 

esplicita. L'obiettivo principale delle sue immagini è l'esperienza, piuttosto che la 
comprensione, e ognuno è libero di dare la propria interpretazione. 

 

 

©Yamamoto Masao - #1691, Kawa = Flow, n.d., Gelatin silver print, printed 2021 
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Infine, in questa mostra, Yamamoto presenterà per la prima volta una selezione 

di ambrotipi. Grazie a questo processo introdotto nel 1850, una lastra di vetro 
viene ricoperta da un sottile strato di collodio quindi immersa in una soluzione di 

nitrato d'argento prima di essere montata in una fotocamera di grande 
formato. L'esposizione e lo sviluppo della lastra di vetro deve poi essere effettuata 

prima che la lastra sia asciutta. Il risultato è un negativo che può essere stampato 
utilizzando una stampa a contatto oppure, come nel caso di questa mostra, 

mostrato come positivo presentando la lastra di vetro originale su uno sfondo di 
carta nera o velluto. I segni visibili lasciati sull'immagine finale in seguito al 

versamento del collodio liquido e dello sviluppatore sulla lastra sono tipici di questo 
processo fotografico “umido”. È questo elemento di imprevedibilità e casualità che 

attrae Yamamoto verso il processo di Ambrotipia, così come la sensazione di 

viaggiare indietro nel tempo fino alle origini della fotografia. 
 

 

Yamamoto Masao - AM#30, n.d., Ambrotype, printed 2023, 12,5 x 18 cm 

Masao Yamamoto è nato nel 1957 a Gamagori, in Giappone e ha iniziato a 
fotografare quando aveva 16 anni. Dopo aver studiato arti plastiche e pittura, 

decide negli anni '80 di dedicarsi esclusivamente alla fotografia. La sua opera è 
apprezzata da un pubblico internazionale, con mostre personali presso istituzioni 

come il Kiyosato Museum of Photographic Arts di Yamanashi (2019), l'Alfred 
Ehrhardt Stiftung di Berlino (2018), il Museo Oscar Niemeyer in Brasile (2017), lo 

Schloss Bonndorf in Germania (2017), il Centoro Nimeyer ad Avilés (2016), il 
Forum für Fotografie a Colonia (2009) e The Print Center a Philadelphia (2008) e 

mostre collettive al FOMU ad Anversa (2015), la Maison Européenne de la 
Photographie di Parigi (2017) e il George Eastman Museum di New York (2006). Il 

suo lavoro è incluso in importanti collezioni come il Philadelphia Museum of Art, la 
National Gallery of Canada, il Museum of Fine Arts di Houston, l'International 

Center of Photography (ICP) di New York, il Victoria & Albert Museum di Londra, il 

Sir Elton John Collection, la Maison Européenne de la Photographie a Parigi e La 
Fondation d'entreprise Hermès a Parigi. Le monografie includono tra l'altro 

'Kurayami' (Ikki Books, 2023), 'Sasanami' (Ikki Books, 2020), 'Tori' (Radius Books, 
2016), 'Fujsan' (Nazraeli Press, 2008), 'é' (Nazraeli Press, 2005), 'Omizuao' 

(Nazraeli Press, 2003), 'Nakazora' (Nazraeli Press, 2001) e 'A Box of Ku' (Nazraeli 



106 
 

Press, 1998). la Sir Elton John Collection, la Maison Européenne de la Photographie 

a Parigi e La Fondation d'entreprise Hermès a Parigi.  
 

 

©Yamamoto Masao - #6001, Tomosu, n.d., Gelatin silver print, printed 2023, 16 x 20 cm 

 

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

Yamamoto Masao: Tomosu 
dal 9 settembre al 28 ottobre 2023 

Fifty One Too, Hofstraat 2, 2000 Antwerpen- Belgio 
 +32-3-2338814 | info@gallery51.com  | www.gallery51.com 

orario: dal martedì al sabato 13:00 – 18:00. Ingresso libero 
 

Stefania Adami - Adagio Napoletano 
  
Comunicato stampa 
 

ll 20 settembre 2023, dalle ore 17.00, presso Movimento Aperto, via Duomo 290/c, 

a Napoli, si inaugura la personale di Stefania Adami, “Adagio Napoletano”.  

Con “Adagio Napoletano” della fotografa Stefania Adami riprendono gli 
appuntamenti con la fotografia di Movimento Aperto, lo spazio di via Duomo 

dell’artista Ilia Tufano. La mostra che è un atto d’amore per Napoli è curata da 

Giovanni Ruggiero.  

«Si vuje vulite bbene a ‘stu paese, fermateve ‘nu poco rint’’e viche, guardate rint’’e 
vasce e for’’e cchiese. Venite insieme a me, pe’ strade antiche, invece e cammenà 

vicino ô mare…» È il suggerimento poetico di Roberto Murolo affidato nel 
componimento “Adagio Napoletano”. E così si chiama anche la ricerca ed il progetto 

fotografico, iniziato anni fa o forse da sempre, di Stefania Adami.  

Un adagio, per i suoi ritmi lenti ma necessari per fermarsi, guardare e fissare 

l’emozione. 

mailto:info@gallery51.com
http://www.gallery51.com/fifty-one-too
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        ©Stefania Adami 

Dove nasce questo amore? Lontano nel tempo. Quando la fotografa della 

Garfagnana si innamorò di Napoli. «All’età di 27 anni – racconta – lavoravo a Napoli 
ed abitavo appena sopra i Quartieri Spagnoli. La mattina, per non ritardare, 

attraversavo i Quartieri a passo svelto, spesso di corsa, ma sempre a testa bassa 
per non guardare e per non farmi notare. Ero la “furastiera” di una Napoli distante, 

televisivamente violenta e complicata. Ma, per fortuna, ero anche ribelle al 

pregiudizio ed al luogo comune, così un giorno decisi di “sfidare la sorte”.  

Iniziai a rallentare. Ad alzare lo sguardo. E passo dopo passo, con sorpresa, quei 

malfamati vicoli senza sole diventarono la melodia più accogliente. Si tinsero di 
colore umano, offrendomi un ventre materno popolato di sorrisi nuovi e 

d’inverosimile generosità.»  

Quello di Stefania Adami è un adagio con tinte barocche; la fotografa mette sulle 

righe del suo pentagramma opulenza, ricchezza e drammaticità del quotidiano. Il 

risultato è squillante.  

C’è in ogni suo scatto, in ogni posa, un certo compiacimento da parte di tutti i 
protagonisti/artefici della foto, sia della persona ritratta che si è concessa, sia del 

fotografo che con lei ha già tessuto un’intesa. È dal primo dopoguerra che il “basso” 

napoletano diventa il soggetto di tanti fotografi.  

Vale a dire “chilli vascie”. «Nire, affummecate… – dice Filumena Marturano – addò 
‘a stagione nun se respira p’’o calore pecché ‘a gente è assaie, e ‘a vierne ‘o fridde 

fa sbattere ‘e diente… Addò nun ce sta luce manco a mieziuorno…»  

Erano foto di denuncia sociale. Forse non sono servite, ed i “bassi” ci sono ancora. 

Sbirci dentro: ci sono tutti gli agi e le comodità della modernità. Diventano allora 

per tanti fotografi soltanto una curiosità, una “napoletanata” sulla quale sorridere.  

Stefania Adami non è mai caduta in tutte queste facili tentazioni. Non c’è nelle sue 

fotografie un taglio antropologico, non c’è divertimento né voglia di evidenziare la 
diversità o il ridicolo. C’è soltanto un grande rispetto per la gente che nel tempo 

ha cominciato a conoscere, creando dei rapporti umani e solidali. Sono regole 

imprescindibili, da rispettare se davvero si vuole amare la gente di un paese.  
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Stefania Adami fotografa dall’età di undici anni. Nasce nel tempo in lei una spiccata 

passione per la fotografia di reportage, intesa soprattutto come strumento 
d’incontro, appunto, degli altri.  

 

 

         ©Stefania Adami 

Numerose le mostre personali e collettive in tutta Italia e le pubblicazioni di libri 

fotografici. L’opera “L’inquiLinea del 2014” è esposta in via permanente nel Museo 
a cielo aperto di “Bibbiena Città della Fotografia”. Nel 2018 le viene assegnato il 

titolo di Fotografo dell’anno FIAF. Nel 2022, con “Adagio Napoletano” si aggiudica 

il premio “Fosco Maraini”. Nel 2023 la Federazione Italiana delle Associazioni 
Fotografiche, la nomina “Maestro della Fotografia Italiana”. 

 

 

        ©Stefania Adami 
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-------------------- 

Stefania Adami – Adagio Napoletano 
dal 20 settembre al 12 ottobre 2023 

MOVIMENTO APERTO,  Via Duomo, 290/C, Napoli 
 333 2229274 |  ilia.tufano@libero.it                    | 

orario: lunedì e martedì ore 17-19, giovedì ore 10.30- 12.30 e su appuntamento 

L’archivio ritrovato di Peggy Kleiber 

di Silvia Mazzucchelli da https://www.doppiozero.com/ 

 Autoritratto ©Peggy Kleiber 

Forse non sarà il caso di parlare di uno “spirito del tempo” o di qualche particolare 

vento che spira, sta di fatto che il numero di archivi fotografici riportati alla luce 
negli ultimi anni supera di molto il numero che normalmente si associa all’idea di 

coincidenza. Vivian Maier, Paolo di Paolo, Alberto di Lenardo, Nicola Sansone, 
Giulia Niccolai e Peggy Kleiber sono i nomi più importanti e conosciuti di un 

fenomeno che, probabilmente, è molto più corposo di quanto appaia proprio per il 

suo carattere carsico.  

Sembra quasi che le scoperte accidentali e i ritrovamenti fortuiti di fondi fotografici 

rispondano ad un preciso bisogno storico e sociale. Il rischio di smarrirsi davanti a 
orizzonti che si allontanano sempre più e si spalancano su scenari indicibili e 

impensabili si fa sempre più concreto. L’universo iconico, sottratto alla dimensione 
analogica, materiale, in ultima analisi umana, sconfina ormai in una massa 

sterminata e indiscriminata, dove ciascuna immagine è virtualmente priva 
d’autore, indistinguibile per origine e destinazione. Non è un caso se sempre più 

spesso, in ambito fotografico, trovano spazio discussioni e riflessioni sulla veridicità 

https://www.exibart.com/museo-galleria-arte/movimento-aperto/
mailto:ilia.tufano@libero.it
https://www.doppiozero.com/silvia-mazzucchelli
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e sulla falsificabilità. Se il futuro spaventa e il presente non piace, una buona via 

d’uscita rimane il passato, complice una demografia appassita e un’intellighenzia a 

dir poco matura.  

La fotografia digitale è ormai storia, e alla luce della AI, forse non è nemmeno più 
tanto contemporanea. In questo contesto, il richiamo alla fotografia “classica”, con 

le sue fotocamere, pellicole e stampe, è troppo forte per non essere avvertito. Il 
nostro attuale immaginario, con le realtà accresciute e aggiuntive, con le 

intelligenze artificiali e gli algoritmi autoconsapevoli, si colloca esattamente 
all’opposto di una tendenza, che scorre parallela, che invece presuppone il bisogno 

di qualcosa di “fisico”, qualcosa che si possa toccare. Il bisogno di una “prova”, 
qualcosa che evochi la verità, pur sapendo, come insegna ironicamente Joan 

Fontcuberta, che l’inganno è possibile e molto più accattivante di una banale e 

univoca, quanto presunta, “verità”.  
 

               
Famiglia ©Peggy Kleiber 

Tanto più gradita è, allora, la sorpresa di un nuovo nome, legato, però, alla 

tradizione fotografica predigitale. È in questa temperie che si deve collocare la 
scoperta della fotografa Peggy Kleiber e del suo inedito archivio. Peggy Kleiber 

(1940-2015), è stata una donna culturalmente emancipata e economicamente 
indipendente, cresciuta in una famiglia numerosa a Moutier in Svizzera, con una 

grande passione per la fotografia.  

Con la sua Leica M3, agile quanto costoso strumento di ricerca e di espressione, 

ha attraversato almeno quattro decenni di storia, raccontando con una lunga 
sequenza di scatti - se ne contano quindicimila - e senza per questo farne una 

professione, la sua vita privata, i luoghi visitati, le atmosfere nelle quali si è 

ritrovata immersa.  

Di questa congerie di scatti, la mostra Peggy Kleiber. Tutti i giorni della vita 

(fotografie 1959-1992), in corso al Museo di Roma in Trastevere, a cura di Arianna 
Catania e Lorenzo Pallini, ne espone giusto l’uno per cento, 150, ripartiti in due 

sezioni che si riferiscono una alla famiglia, l’altra ai viaggi in Italia.  

La mostra si apre con stralci di album di famiglia, alcune stampe vintage 

dell’Autrice ed un video (https://vimeo.com/827441121) a cura di Lorenzo Pallini, 

https://vimeo.com/827441121
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breve e commovente, imbastito con vecchi filmati Super8. Il titolo è una sorta di 

contenitore aperto ad ogni sentire fotografico e, come si vedrà, riflette 

perfettamente il tenore delle opere esposte.  

  Viaggi ©Peggy Kleiber 

In apertura, è da rimarcare un autoritratto del 1960-61, nel quale, 

programmaticamente, metà del volto è occupata dalle mani che reggono la Leica, 
mentre l’occhio sinistro è sostituito dal mirino. Il suo volto molto giovane, la foto 

risale al 1960-1961, quando la Kleiber aveva vent’anni, sembra suggerire la forma 
di una profezia auto avverante. Lo sfondo nero ha qualcosa di solenne e al tempo 

stesso funebre, come se fosse una tabula rasa da colmare e allo stesso tempo il 
brodo primordiale da cui emergere. L’autoritratto con fotocamera, specialmente 

femminile, è, del resto, un’esperienza abbastanza frequente, la si può quasi 

considerare un rito iniziatico. 

La sezione sulla famiglia, quasi tutta ambientata in Svizzera, copre un arco di 

tempo piuttosto ampio, ma si concentra soprattutto sui decenni Sessanta e 

Settanta. Cercare un solo filo tematico o un unico mood ispiratore è impresa 

ardua: i giorni della vita offrono spunti e pretesti sempre diversi, affrontati con 

spirito e modi altrettanto diversi. Come in un diario, la Kleiber annota i momenti 
degni di essere ricordati, un taccuino d’appunti presi con la fotocamera, per non 

dimenticare i luoghi visitati ed i volti delle persone incontrate. Non si tratta di una 
realtà che va colta sul fatto, di un attimo che subito svanisce, di un evento 

irripetibile, ma di qualcosa che si protrae nel tempo, e si conserva proprio come 
tra le pagine di un diario. 
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Non c’è una netta prevalenza tra esterni e interni, non affiora una predilezione tra 

il ritratto e la scena d’insieme, panorami e primi piani, per vecchi o neonati, spose 
e ragazzi, istantanee in movimento e scatti in posa: l’unica costante sembra l’alea. 

Quando la Kleiber scatta una foto, non considera il possibile risultato finale e, 
soprattutto, non si chiede quale possa esserne la funzione o la destinazione: 

semplicemente si immerge totalmente nella situazione poiché ne è già parte. La 
qualità che le si richiede, che è quella che ancora oggi riusciamo a percepire, è 

l’affettività. Nelle foto di famiglia non vi è mai un intento celebrativo, anche quando 
si ha a che fare con un matrimonio. C’è la poetica delle piccole cose: l’abbraccio, 

il momento della pappa, il nonno che allatta il bebè con il biberon. Un lessico 
famigliare visivo, fatto di ricordi che si dipanano in una lunga sequenza che lega 

la vita di ognuno alla vita di tutti, insieme al desiderio di salvare nel ricordo ciò che 

altrimenti andrebbe fatalmente perduto, come infatti è accaduto con la scoperta di 
questo archivio. Quando la sorella di Peggy ha rivenuto le due valigie, non poteva 

certo supporre che là dentro ci fosse un così vasto deposito di ricordi di storie e di 
persone che lei stessa faticava a ricordare; da lì l’idea di allestire un progetto di 

ricerca e di portare alla luce un monumento alla memoria che fosse anche un 
omaggio alla sorella scomparsa.  

                    
Roma, 1964 ©Peggy Kleiber 

Se non è possibile inquadrare cartesianamente i soggetti fotografici della Kleiber, 

altrettanto fallimentari sarebbero i tentativi di ascriverla ad un qualche genere o 
movimento stilistico. La frammentarietà e l’occasionalità dei suoi scatti 

rappresentano impedimenti davvero grandi, anche se, ragionevolmente, i corsi 
alla Hamburger Fotoschule seguiti da una ventenne, ancorché dotata, non avranno 

mai potuto sortire gli effetti di una maturità acquisita con un lungo apprendistato 

o la frequentazione di affermati professionisti.  

La seconda sezione, un po’ più nutrita di quella sulla famiglia, si riferisce ad alcuni 

viaggi in Italia, soprattutto a Roma e in Sicilia. A dispetto di un corpus così ampio, 

la selezione riguarda quasi esclusivamente gli anni Sessanta. Nella trentina di 
scatti “romani” si avverte immediatamente una cesura rispetto agli scatti in 

famiglia, più che di famiglia. Qui l’elemento umano tende a rarefarsi, ma non a 
scomparire. La Kleiber non cerca, ovviamente, “la cartolina”, o il dettaglio 
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monumentale e neppure, come i tempi potrebbero pure suggerire (il neorealismo 

non è passato invano), la denuncia sociale con un approccio diretto allo squallore 
delle periferie. Si nota il tentativo di fondere, più che di accostare, la figura umana 

e la struttura architettonica fino a costruire un paesaggio capace di esprimerli 
entrambi, in modo omogeneo ed equilibrato. Accade in particolare nella foto 

scattata in Piazza del Campidoglio, dove la fragilità dell’uomo su una scala a pioli, 
convive con la maestosa e muscolare figura del Nilo e con la monumentale scala 
michelangiolesca.  

 Famiglia©Peggy Kleiber 

Ci riesce ancora nella foto del 1964 a Piazza Vittorio o in quella del 1965 a santa 
Maria Maggiore, nelle quali l’apparente staticità umana dialoga con il movimento 

barocco delle colonne e della facciata. Anche l’inquadratura denuncia una più 
matura consapevolezza e sembra sobbarcarsi di una responsabilità maggiore: il 

dialogo tra ombre nella foto di due donne del 1963 e la sciabolata di luce in Denise, 

pure del 1963, scattata in Umbria, sono esempi ben riusciti e di sicura efficacia 
emotiva. Il passaggio dello Stretto segna anche qualche significativa mutazione 

nella fotografia. In una Sicilia che, a ragione, si percepisce vasta e varia come un 
Paese a sé stante, Peggy non ci mostra Palermo la capitale, i templi ed i teatri di 

Agrigento, Siracusa, Taormina o sua maestà l’Etna, ma piccole cittadine come Aci 
Trezza, Capo d’Orlando, Partinico. Il motivo lo racconta il curatore, dicendo che a 

Capo d’Orlando abita una carissima amica che la Kleiber aveva conosciuto quando 
viveva in Svizzera. E l’amicizia, probabilmente, è ancora il motivo dell’incontro tra 

Peggy e Danilo Dolci a Partinico, se è vero che si erano già conosciuti in Svizzera. 
In una foto si vede chiaramente, in primo piano, Danilo Dolci con alcuni suoi 

collaboratori, mentre, sullo sfondo, un gruppo di braccianti lavora alla ricostruzione 
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di una trazzera. Dovrebbe trattarsi del famoso sciopero alla rovescia attuato da 

Dolci e compagni nel febbraio del ’56, con la sua coda di arresti, repressione e 
processi, che portò nuovamente alla ribalta la questione, mai risolta, del lavoro e 

della terra in Sicilia. La Kleiber non cerca, quindi, uno spicchio del Grand Tour, la 
mitica Land, wo die Zitronen blühn, ma i luoghi dove ritrovare e rivedere facce 

care a famigliari. Peggy insegue sentimenti e non itinerari tracciati: è questo 
l’elemento che tiene assieme il suo modo di fotografare. Sul piano tecnico, invece, 

esiste una netta cesura tra le foto di famiglia e le foto scattate di viaggio, ma, a 

ben vedere ne esiste un’altra, altrettanto netta, tra le foto “romane” e quelle 

“siciliane”. 

 Sicilia, 1963 ©Peggy Kleiber 

Quasi assenti in quelle scattate nella capitale, le persone acquistano corpo e 

dimensione in quelle dell’Isola. È evidente che nella mentalità di una ragazza 
svizzera colta, aspirante fotografa, esiste un’idea ben precisa di cosa sia la cultura 

e cosa sia la natura.  

Se Roma, indubbiamente, rappresenta il vertice ineguagliabile della classicità, e 

quindi della Cultura, dove l’elemento umano può, e anzi deve, essere diluito nel 
paesaggio urbano, dall’altra parte, a contraltare, emerge un Sud mitico, selvatico 

perché non del tutto affrancatosi dallo stato di natura, l’habitat ideale per figure 

magnetiche, forti e primordiali in cui si rispecchiano liberamente le forze non 

ancora costrette dai vincoli della civiltà.  

A queste forze, probabilmente, la giovane Peggy Kleiber si sente più vicina, ai moti 
dell’animo. Per questo, da un piccolo borgo nel cuore della Svizzera, da dove in 
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un’ora di macchina può facilmente andare in Francia o in Germania, sceglie l’Italia. 

Ma l’avventura dell’esplorazione dell’archivio è appena iniziata. 
 

 Famiglia ©Peggy Kleiber 
 
 ------------------- 
Peggy Kleiber. Tutti i giorni della vita (fotografie 1959-1992) 

a cura di Arianna Catania e Lorenzo Pallini 
Dal 19 maggio al 15 ottobre 2023 

Museo di Roma in Trastevere, Piazza di S. Egidio, 1/b, 00153 Roma RM   
 06 0608 | bstrastevere@zetema.it  |  www.museodiromaintrastevere.it 

Orario: Dal martedì alla domenica ore 10.00-20.00, chiuso il lunedì 
Ultimo ingresso un'ora prima della chiusura 

 

Hiroshi Sugimoto 

da https://www.southbankcentre.co.uk/ 

La più grande retrospettiva mai realizzata fino ad oggi su Hiroshi Sugimoto, artista 
rinomato per aver creato alcune delle fotografie più seducenti ed enigmatiche del 

nostro tempo. 

Negli ultimi 50 anni, Sugimoto ha creato immagini meticolosamente realizzate, 

profondamente stimolanti e silenziosamente sovversive.  

Presentando opere chiave di tutte le principali serie fotografiche dell'artista, questa 

retrospettiva mette in luce l'indagine filosofica ma giocosa di Sugimoto sulla nostra 

mailto:bstrastevere@zetema.it
http://www.museodiromaintrastevere.it/
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comprensione del tempo e della memoria, e la capacità della fotografia di 

documentare e inventare.  

 

 
Opticks 163, 2018 ©Hiroshi Sugimoto 

L'esposizione comprende anche opere meno conosciute che rivelano l'interesse 

dell'artista per la storia della fotografia, per la matematica e le scienze ottiche.  

Utilizzando spesso una macchina fotografica di legno di grande formato e 
mescolando i prodotti chimici della propria camera oscura, Sugimoto ha 

ripetutamente riesplorato idee e pratiche della fotografia del XIX secolo mentre 

catturava soggetti tra cui diorami, figure di cera e architettura. Il suo lavoro ha  
ampliato e riorganizzato i concetti di tempo, spazio e luce che sono parte  

integrante del mezzo. 

Nato e cresciuto a Tokyo, in Giappone, Hiroshi Sugimoto divide il suo tempo tra 

Tokyo e New York City. Negli ultimi cinquant'anni, le sue fotografie hanno ricevuto 
riconoscimenti internazionali e sono state presentate nelle principali istituzioni di 

tutto il mondo.  
Sebbene sia meglio conosciuto come fotografo, Sugimoto ha recentemente 

aggiunto architettura, scultura e scenografia alla sua pratica multidisciplinare.  

Il suo lavoro è rappresentato in importanti collezioni pubbliche tra cui il 

Metropolitan Museum of Art, New York; Centro Pompidou, Parigi; Museo d'Arte 

Moderna, New York; e Galleria Nazionale, Londra. 

Hiroshi Sugimoto  è generosamente supportato dal Gruppo Sostenitori della 
Mostra: Fraenkel Gallery, Marian Goodman Gallery, Gallery Koyanagi, Rory and 

Elizabeth Brooks Foundation, Beth e Michele Colocci, Suling C Mead, Manizeh e 

Danny Rimer, Maria e Malek Sukkar, Michael G e C Jane Wilson e coloro che 

desiderano rimanere anonimi.  
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Manatee, 1994 ©Hiroshi Sugimoto 

Ulteriore sostegno è stato fornito dalla Japan Foundation e dalla Daiwa Anglo-

Japanese Foundation.  

Il catalogo della mostra è gentilmente sostenuto da Joe e Marie Donnelly e dalla 
Great Britain Sasakawa Foundation. 

 

 
Union City Drive-in, UnionCity 1993 ©Hiroshi Sugimoto 

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

Hiroshi Sugimoto -  
dall’11 ottobre 2023 al⁠ 7 gennaio 2024 

Hayward Gallery, Southbank Centre, Belvedere Rd, London SE1 8XX, UK 
+44 20 3879 9555  | customer@southbankcenter,co.uk | www.southbankcentre.co.uk 

https://www.google.com/search?q=hayward+gallery&oq=Galleria+Hayward&aqs=chrome.1.69i57j0i546l4.4885j0j4&sourceid=chrome&ie=UTF-8
mailto:customer@southbankcenter,co.uk
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Orari: mercoledì–venerdì 10:00–18:00, sabato 10:00–20:00 domenica 10:00– 

18:00, chiuso lunedì e martedì 

Ralph Eugene Meatyard 

da https://www.gittermangallery.com/ 

 
Untitled, ca.1968 ©Ralph Eugenw Meatyard 

La Gitterman Gallery è orgogliosa di presentare una mostra di fotografie vintage 
in bianco e nero di Ralph Eugene Meatyard (1925–1972). La mostra aprirà venerdì 

8 settembre e proseguirà fino a sabato 28 ottobre. 

Questa mostra riunisce una selezione di rare opere figurative, la maggior parte delle 

quali includono maschere, uno dei motivi più riconoscibili dell'artista. Le maschere 
hanno una lunga associazione con il surreale e il macabro, ma Meatyard le utilizzava 

anche per oscurare l'identità dei suoi soggetti. Questo approccio ha elevato le sue 
immagini dallo specifico all'universale. Sebbene fosse un ottico di professione, 

Meatyard era vicino a un importante circolo letterario del Kentucky e godeva di 
amicizia con gli scrittori Wendell Berry, Guy Davenport, Thomas Merton e Jonathan 

Williams. Intuitivamente, Meatyard capì l’importanza della narrazione nelle 
immagini e, cosa forse ancora più importante, capì come l’ambiguità nelle immagini 

aprisse possibilità di coinvolgere lo spettatore. La mostra presenta tre sequenze di 

immagini del periodo 1968-69. Ognuna delle sequenze porta un titolo senza senso. 

L'esperienza di Meatyard come ottico gli ha fornito conoscenze sugli obiettivi e 

sulla visione che hanno informato il suo lavoro di fotografo, così come il suo 
interesse per la filosofia, in particolare lo Zen. La spiritualità è alla base delle sue 

immagini spesso inquietanti e complesse. 
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Untitled, ca.1960 ©Ralph Eugenw Meatyard 

Meatyard è nato a Normal, Illinois, nel 1925. Dopo un breve periodo in marina 

dopo il liceo, ha conseguito la licenza di optometria tramite il GI Bill e poi è entrato 
in un'azienda ottica a Lexington, Kentucky, che vendeva anche attrezzature 

fotografiche. Fu lì che Meatyard acquistò la sua prima macchina fotografica nel 
1950 per fotografare suo figlio appena nato. Nel 1954 Meatyard si unì al Lexington 

Camera Club, dove incontrò il fotografo (e in seguito curatore) Van Deren Coke. La 
Coca-Cola ha incoraggiato Meatyard a utilizzare la fotografia come mezzo di 

espressione personale più profonda. 
 

 
Untitled, ca.1964 ©Ralph Eugenw Meatyard 
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Meatyard partecipò anche a workshop e entrò in contatto con rinomati fotografi 

dell'epoca, tra cui Minor White, Aaron Siskind e Henry Holmes Smith. Quando aprì 
il suo negozio di ottica Eyeglasses of Kentucky nel 1967, ricoprì le sue pareti con 

il lavoro di fotografi emergenti. 

Meatyard morì tragicamente di cancro nel 1972 all'età di 46 anni. 

 

 
Cranston Ritchie, ca.1960 ©Ralph Eugenw Meatyard 

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

Ralph Eugene Meatyard 

dall'8 settembre al 28 ottobre 2023 
Gitterman Gallery, 3 East 66th Street, 1B - New York, NY 10065 USA 

 212.734.0868 | info@gittermangallery.com | https://gittermangallery.com/ 
Orario: dal martedì al sabato, dalle 11:00 alle 18:00 e su appuntamento 

 

Josephine Sassu “Se non riesco a ridiventare scimmia 

provo a diventare giardino” 

Comunicato Stampa  

Il 21 settembre inaugura nello spazio “The Social Gallery” – V-Art Quartu 

Exposition (inserito nel progetto V-art Festival Internazionale Immagine d’Autore”) 
la mostra fotografica di Josephine Sassu “Se non riesco a ridiventare scimmia 

provo a diventare giardino”. 

L’esposizione è curata da Roberta Vanali, gli allestimenti sono di Davide Gratiziu e 

la direzione artistica di Giovanni Coda. 

Nello spazio della “Social Gallery” di Quartu Sant’Elena, dopo il successo del 

precedente progetto espositivo dedicato al fotografo Gianluca Chiai si inaugura il 

mailto:info@gittermangallery.com
https://gittermangallery.com/
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progetto fotografico dell’artista Josephine Sassu. L’esposizione sarà visibile dal 

martedì al sabato (ore 17.00/20.00) fino al 6 ottobre ’23. Ingresso libero. 

 

 

Autoritratto ©Josephine Sassu 

Scrive la Curatrice: “L’autoritratto come luogo di confronto, come spazio di 

affermazione identitaria, come urgenza per esternare la propria personalità e 

prendersene cura. Ma sopratutto ideale metodo di sovvertimento degli stereotipi 
femminili nell’ottica di un’epoca in cui la donna vive sempre più uno stato di 

incertezza e paura. In quest’ultimo progetto fotografico Josephine Sassu indaga il 
ruolo della donna, il rapporto del corpo con lo spazio circostante e la necessità 

dell’auto rappresentazione come processo terapeutico, potente mezzo per attuare 

un’evoluzione profonda e celebrarne la sacralità. 

L’artista, impegnata in molteplici campi d’azione tra cui quello della performance, 
mimetizza il suo corpo con la natura. Attinge alla sua personale storia, scava alla 

ricerca delle proprie radici attraversando il tempo e lo spazio. Tra denuncia sociale 
e introspezione, Josephine Sassu si pone in linea con quella che è la ricerca di Ana 

Mendieta, ossia fondersi con gli elementi della natura mediante mimesi per 
ritornare alle origini, per ricongiungersi col cosmo la cui energia unisce l’elemento 

umano al divino. E come sottolinea la Mendieta: “La mia arte è cresciuta nella 
convinzione di un’energia universale che scorre attraverso ogni elemento, 

dall’insetto all’uomo, dall’uomo al fantasma, dal fantasma alla pianta, dalla pianta 

alla galassia”. 

Già presentato in un altro contesto, il progetto, in questo frangente, assume anche 

un altro significato. L’artista mette a disposizione elementi della natura per essere 
“indossati” dal pubblico che mimetizzato potrà realizzare dei selfie - tecnica 
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utilizzata dall’artista per le opere in mostra - per uno scambio reciproco tra l’autrice 

e gli spettatori attraverso un coinvolgimento ironico e nel contempo ludico. 
Elementi che caratterizzano il percorso di Josephine Sassu sin dai suoi esordi 

insieme alla fascinazione e alla contemplazione del mondo della natura che accosta 
alla visione fugace ed effimera dell’esistenza.” 

 

 

Autoritratto – mi mancano le parole ©Josephine Sassu 

Josephine Sassu nasce a Emsdetten (Germania), 1970 Vive e lavora a Banari. 
Josephine Sassu, artista, ha studiato all’Accademia di Belle Arti “Mario Sironi” di 

Sassari, fucina di molti giovani talenti emersi nella seconda metà degli anni 
Novanta e “registrati”, proprio allora, in presa diretta da Giuliana Altea e Marco 

Magnani (curatori nel 1999 dell’importante mostra Atlante. Geografia e storia della 
giovane arte italiana, testimoniata dal catalogo edito da Politi e tenuta al Masedu 

– Museo d’arte Contemporanea di Sassari). A differenza di altri suoi coetanei che 
si sono trasferiti a Milano, Londra o Berlino, Sassu ha deciso di rimanere a vivere 

e lavorare in Sardegna, dove oggi affianca all’attività artistica quella didattica. 
------------------------ 

Josephine Sassu “Se non riesco a ridiventare scimmia provo a diventare giardino”. 
dal 21 settembre al 6 ottobre 2023 

The Social Gallery, Via Eligio Porcu 9, Quartu S. Elena, Italia 

Orario: dal martedì al sabato 17.00 - 20.00) 
 

Giancarlo De Luca “Il Real Albergo dei Poveri” 

Comunicato stampa da https://www.artribune.com/ 

Venerdì 22 settembre sarà inaugurata al MANN – Museo Archeologico Nazionale di 

Napoli la mostra fotografica di Giancarlo De Luca “Il Real Albergo dei Poveri”. 

Il progetto, a cura di Roberta Fuorvia, sarà ospitato al piano terra nelle prestigiose 

sale dedicate alla Collezione Farnese del Museo. 

Il Real Albergo dei Poveri, costruito nel XVIII secolo per volontà del re Carlo di 

Borbone e su progetto di Ferdinando Fuga è uno dei più grandi edifici 
settecenteschi mai terminato, esso è parte integrante di un immaginario urbano, 

per decenni oggetto di riflessioni architettoniche, ingegneristiche, che hanno nel 
tempo lasciato spazio a considerazioni di carattere prima urbano e poi sociologico. 

L’obiettivo di Giancarlo De Luca, fotografo appassionato dei particolari grazie ai 
quali riesce a raccontare storie e vicissitudini dei luoghi, dando loro nuova voce e 

rinnovata memoria, restituisce in poco più di 20 scatti in bianco e nero raccolti 

https://www.artribune.com/
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nella mostra, uno spaccato di storia dell’antico edificio che è anche storia della 

città di Napoli. 
 

 

©Giancarlo De Luca 

Le fotografie selezionate per il progetto, sono frutto di una raccolta lenta, 
silenziosa, rispettosa da lui iniziata dieci anni fa; mettendosi in punta di piedi, 

sporgendosi dentro gli anfratti, spiando dalle finestre tra i vetri in frantumi, con 
l’intento di immedesimarsi negli ospiti che avevano abitato gli spazi, ascoltando le 

voci e i suoni assorbite dalle mura imponenti, Giancarlo De Luca fa dono alla città 

di quello che è stato uno dei più grandi e importanti monumenti di Napoli. 

“Osservando le bellissime immagini di De Luca – afferma Paolo Giulierini Direttore 
del MANN - emergono, nitidi gli scatti non di ambienti architettonici ma di un 

organismo vitale che muta nel tempo lasciando i segni di chi lo ha abitato e che 

noi dobbiamo avere cura di narrare.” 

I lavori del fotografo si uniscono alla già importantissima ricerca artistica 

fotografica operata sull’edificio contribuendo in tal senso a offrire prospettiva 
unica, un ulteriore livello di comprensione e interpretazione che ne arricchisce la 

narrazione.  

“Nei suoi lavori si evince chiaramente il legame tra un “prima” e un “durante” ed 

è proprio in questa fase di compimento che l’artista si compie. L’Albergo dei Poveri 
di Napoli si presenta come un rudere archeologico mutilato orizzontalmente e 

verticalmente, questa mutilazione viene colmata dalle visioni e dal racconto 
fotografico esaltandone la bellezza e l’importanza del luogo senza mai tralasciare 

alcun dettaglio, nessuna ombra o luce sono sfuggiti allo sguardo curioso dell’autore 
che, con apparente semplicità, approfondisce questi scenari e ne ricostruisce il 

valore storico”. 

“La scelta grafica – continua la curatrice Roberta Fuorvia - di richiamare alcuni 

oggetti o elementi architettonici presenti nelle fotografie di Giancarlo De Luca, 

rende piacevolmente fatiscente questo viaggio tra le immagini concretizzando e 
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cristallizzando la fumosità di alcuni ricordi che aleggiano ancora in quegli 

ambienti”. 
 

 

©Giancarlo De Luca 

La mostra gode del patrocinio morale del Comune di Napoli e del sostegno morale 

del Museo Archeologico Nazionale di Napoli. 

La mostra sarà inoltre accompagnata da un corposo catalogo che sarà presentato 

nel mese di dicembre. 

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

Giancarlo De Luca ha superato da poco i 50 anni, laureato in Giurisprudenza, 
lavora in Banca da oltre 20 anni e la sua passione per la fotografia non ha confini. 

“Vivo costantemente interpretando il mondo attraverso le mie immagini perché 
solo fotografando riesco ad assaporare veramente la realtà che mi circonda. La 

Fotografia come catarsi della realtà, specchio della mia anima, strumento per 
selezionare la bellezza in ogni cosa che vedo, e, suo tramite, rendere immortali 

nel tempo i segni del passato, la memoria dei popoli e la cultura dei luoghi. La 
Fotografia, che mi consente di rendere eterni attimi irripetibili, di filtrare dalla 

realtà solo la sua magnificenza, Il regalo più importante che mio padre mi fece 
quando ero bambino fu una vecchia Kodak Retinette anni ’60 con la quale cominciò 

a darmi i primi rudimenti di quella che poi sarebbe stata la mia più grande 

passione: da quel momento il mio sguardo è stato quello del mio obiettivo.” 

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

Giancarlo De Luca “Il Real Albergo dei Poveri” 

MANN – Museo Archeologico Nazionale, Piazza Museo Nazionale 19, Napoli 

dal 22 settembre al 11 dicembre 2023 
 081 442 2149  |   man-na@cultura.gov.it   | https://mann-napoli.it/ 

Orario: 9:00 – 19:30, chiuso il martedì 
 

 

https://www.artribune.com/museo-galleria-arte/mann-museo-archeologico-nazionale/
https://www.artribune.com/museo-galleria-arte/mann-museo-archeologico-nazionale/
https://www.google.com/search?q=MANN+%E2%80%93+MUSEO+ARCHEOLOGICO+NAZIONALE&sca_esv=567555228&ei=23ENZdGAKf6_xc8P3Y-DqAI&ved=0ahUKEwiR2ti0hr6BAxX-X_EDHd3HACUQ4dUDCBA&uact=5&oq=MANN+%E2%80%93+MUSEO+ARCHEOLOGICO+NAZIONALE&gs_lp=Egxnd3Mtd2l6LXNlcnAiJU1BTk4g4oCTIE1VU0VPIEFSQ0hFT0xPR0lDTyBOQVpJT05BTEUyChAAGEcY1gQYsAMyChAAGEcY1gQYsAMyChAAGEcY1gQYsAMyChAAGEcY1gQYsAMyChAAGEcY1gQYsAMyChAAGEcY1gQYsAMyChAAGEcY1gQYsAMyChAAGEcY1gQYsANI3BNQAFgAcAF4AZABAJgBAKABAKoBALgBA8gBAOIDBBgAIEGIBgGQBgg&sclient=gws-wiz-serp
mailto:man-na@beniculturali.it
https://mann-napoli.it/
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Mead e Bateson. La prima coppia che raccontò mondi 

sconosciuti con la fotografia 
 

di Federico Bianchini da https://www.artribune.com/ 
 

Che cosa è la fotografia etnografica e come è nata. Storia di Margaret Mead e 
Gregory Bateson, la coppia che ha liberato la fotografia dalla subordinazione alla 

parola scritta. 

La fotografia è una pratica artistica complessa, molto più di quanto possa 

sembrarlo superficialmente. Lo è in riferimento al dispositivo in grado di catturare 

la luce, ma anche alle conseguenze culturali scaturite da esso.  

Se è incontestabile che la macchina fotografica permetta imparzialmente che una 
superficie sensibile alla luce venga da questa modificata in modo da restituirci una 

rappresentazione dell’immagine che al momento dello scatto si trovava di fronte 
all’obiettivo, è altrettanto incontestabile che la scelta di quella infinitesima 

particella dell’universo catturata non è né casuale né del tutto liberamente 

determinata 
 

 
 

Margaret Mead e Made Kale intervistano Nang Karma a Bali, ca. 1937 ©Gregory Bateson,  
 

.Il dispositivo tecnico non basta a se stesso. Si serve in ogni caso di una 

rappresentazione autoriale della realtà ripresa e, nonostante la complicata 
questione della soggettività, fin dalla sua comparsa la fotografia viene investita tra 

gli altri dal carattere probatorio. 

 

https://www.google.com/url?sa=t&rct=j&q=&esrc=s&source=web&cd=&ved=2ahUKEwj6vs6Io7uBAxX8SPEDHcn7CEg4ChAWegQIBRAB&url=https%3A%2F%2Fwww.artribune.com%2Fattualita%2F2013%2F07%2Fil-futuro-della-fotografia-vol-ii%2F&usg=AOvVaw39Iq659FyHX6X2OzAlvah7&opi=89978449
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Chi sono Margaret Mead e Gregory Bateson 

In ogni caso l’invenzione della fotografia ha prodotto una prova, fisica prima e 
digitale poi, anche in ambiente etnografico e antropologico. Già dalla seconda metà 

dell’Ottocento la fotografia e l’antropologia si sono servite l’una dell’altra per 

comunicare la storia in un modo innovativo. 

Con l’invenzione del 16mm alla fine degli anni ’30 del secolo scorso si giunge 
finalmente a un formato maneggevole e leggero, scardinando la modalità di ripresa 

del presente. 
L’antropologia visuale tramite i suoi esponenti non perderà occasione di scendere 

in campo sfruttando questa novità e conducendo la disciplina verso una nuova 

fioritura.  

Fino a quel momento la documentazione visiva supportava gli appunti scritti, ma 
con Margaret Mead e Gregory Bateson non ci sarà più questa netta 

subordinazione, tant’è che saranno annoverati tra i precursori delle recenti 

questioni in merito al mezzo di registrazione degli eventi. 

 

 
Gregory Bateson, Margaret Mead, e Reo Fortune 

I due decidono di servirsi delle cineprese nella loro ricerca sul campo a Bali, 
producendo moltissimi materiali (6000 metri di pellicola, 25000 fotografie) che 

verranno montati dai venti ai quaranta anni dopo in diversi film come Trance and 
Dance in Bali del 1951 e, per quanto riguarda le fotografie, raccolte nel 

volume Balinese Character. Il libro in questione, secondo Marano, “può essere 
considerato la prima etnografia basata principalmente sullo studio di fotografie 

realizzate nel corso della ricerca sul campo” [1].  

https://www.artribune.com/tag/antropologia/
https://www.google.com/url?sa=t&rct=j&q=&esrc=s&source=web&cd=&ved=2ahUKEwiMxqPtobuBAxUDVPEDHWfiAZQQFnoECBEQAQ&url=https%3A%2F%2Fwww.artribune.com%2Ftag%2Fbali%2F&usg=AOvVaw1IYg1VfoTI5thaSfsW3WPX&opi=89978449
https://www.google.com/url?sa=t&rct=j&q=&esrc=s&source=web&cd=&ved=2ahUKEwip06n3obuBAxU5SPEDHcTCAGsQFnoECBEQAQ&url=https%3A%2F%2Fwww.artribune.com%2Fprogettazione%2Farchitettura%2F2022%2F06%2Fbudapest-nuovo-museo-etnografico%2F&usg=AOvVaw0iIaatAbQ3kwfqdrmqAIIT&opi=89978449
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Il metodo di lavoro di Margaret Mead e Gregory Bateson 

I coniugi si muovono seguendo approcci complementari: Mead si occupa di 
trascrivere verbalmente gli avvenimenti mentre Bateson si dedica alle riprese e 

alle fotografie. Egli riprende perlopiù senza chiedere permesso, seguendo 
abitualmente i bambini piccoli nella convinzione che essi, essendo per natura 

spontanei, possano mettere in evidenza gli elementi caratteristici della propria 
cultura.  

Si ottengono, così, delle fotografie come studi meticolosi degli abitanti di 
quelle comunità, catturando le espressioni, i gesti, le posture e gli sguardi che 

rivelano la complessità delle loro vite. Questo concetto viene sintetizzato in una 

sola parola: ethos, il retroterra emotivo. 

La fotografia etnografica di Mead e Bateson 

Se è possibile descrivere soltanto per immagini una realtà sociale, a causa della 
complessità interpretativa della stessa fotografia, questa modalità di descrizione 

deve avere come presupposto un’inchiesta condotta con metodi che vadano al di 
là della mera applicazione della tecnica fotografica. Ciò vale quando si fotografa 

sul campo, ma pure nel caso si analizzino materiali d’archivio in un’indagine 

storica.  

Ogni rappresentazione etnografica si regge su tre tipi di relazioni: tra chi riprende 
e chi è ripreso, tra chi riprende e chi guarda, tra chi è ripreso e chi guarda – 

rivisitando i cardini del pensiero critico di Barthes ne La camera chiara -. 

 

 
Margaret Mead, 1957-1958 ©Ken Keyman 

https://www.google.com/url?sa=t&rct=j&q=&esrc=s&source=web&cd=&ved=2ahUKEwj4iPqhoruBAxUmQ_EDHVvDBhUQFnoECBEQAQ&url=https%3A%2F%2Fwww.artribune.com%2Farti-visive%2Farte-contemporanea%2F2023%2F07%2Fsiamo-foresta-mostra-milano-triennale%2F&usg=AOvVaw2VRYSCbP3lkKaAoZdGchw-&opi=89978449
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Pertanto, qualsiasi lavoro può essere considerato etnografico soltanto se fornisce 

informazioni per la ricerca etnografica. “È questo il compito di un antropologo: 
documentare altri modi di vivere, altri modi di soddisfare le esigenze della 

condizione umana. Solo così si possono scoprire altri modi di essere, capire che 

noi possiamo essere diversi.” [2]  

La condizione essenziale è che l’autore non sia incentrato su sé stesso, ma 
coinvolto dalle relazioni umane instaurate e, nel rispetto del contesto sociale, possa 

focalizzarsi sull’altro facendo un passo indietro. 

 

 

Tavole 21 (Posture delle mani nella vita quotidiana) e 16 (Apprendimento visivo e cinestetico II) in Gregory 
Bateson e Margaret Mead, Balinese Character, New York, The New York Academy of Sciences, 1942 

Per altre immagini: link 

[1 ] Francesco Marano, Camera etnografica: storie e teorie di antropologia visuale. 

Vol. 2, Francoangeli, Milano, 2007 

[2 ] Carole M. Counihan, traduzione di Italo Sordi, La fotografia come metodo 

antropologico, La Ricerca Folklorica, 1980 

--------------. 

PUOI ACQUISTARE QUI il libro With a Daughter's Eye: A Memoir of 

Margaret Mead and Gregory Bateson di Mary C. Bateson 
 
 

 

https://www.artribune.com/arti-visive/fotografia/2023/09/storia-margaret-mead-gregory-bateson/?utm_source=Newsletter+Artribune&utm_campaign=35808cdcf2-EMAIL_CAMPAIGN_2023_09_22_01_13&utm_medium=email&utm_term=0_dc515150dd-35808cdcf2-%5BLIST_EMAIL_ID%5D
https://amzn.to/3RLd1iH
https://amzn.to/3RLd1iH
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Eve Arnold. L’opera, 1950-1980  

al Museo Civico San Domenico di Forlì 
 

da https://mostrefotograficheforli.it/ 

Continua il filone autunnale delle mostre fotografiche promosse dalla Fondazione 
Cassa dei Risparmi di Forlì, in collaborazione con l’Amministrazione comunale, al 

Museo Civico San Domenico. Il nuovo appuntamento espositivo del 2023 sarà 
dedicato a una delle fotografe più importanti del Novecento: l’americana Eve 

Arnold.  

 

 

Eve Arnold on the set of Becket ©Robert Penn, FILM: Becket, England, 1963 © Eve Arnold / Magnum Photos 

Per intendere la sua centralità nella storia della fotografia, è sufficiente ricordare 

che Eve Arnold è stata la prima donna, insieme a Inge Morath, a far parte della 

prestigiosa agenzia Magnum Photos nel 1951. Con il suo «appassionato approccio 
personale», unico strumento reputato da lei indispensabile per un fotografo, riesce 

a offrire uno spaccato sul secolo scorso, offrendo un punto di vista attento a 

questioni ancora centrali nel dibattito pubblico. 

Determinazione, curiosità e, soprattutto, la volontà di fuggire da qualsiasi 
stereotipo o facile categorizzazione le hanno permesso di produrre un corpus 

eclettico di opere: dai ritratti delle grandi star del cinema e dello spettacolo ai 

reportage d’inchiesta.  

Durante tutta la sua vita Arnold alterna infatti temi e contesti differenti: il razzismo 
negli Stati Uniti, l’emancipazione femminile, l’interazione fra le differenti culture 

del mondo sono alcuni degli argomenti da lei trattati con maggiore frequenza.  

La sua fama planetaria è tuttavia legata ai numerosi servizi sui set di film 

indimenticabili, dove ha ritratto le grandi star del periodo come Marlene Dietrich, 
Joan Crawford, Orson Welles e, soprattutto, Marilyn Monroe. Il loro sodalizio 

artistico fa nascere immagini passate alla storia soprattutto per aver raccontato la 

personalità dell’attrice celata dietro alla facciata diva. 

https://mostrefotograficheforli.it/
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Migrant potato picker, Long Island, New York, USA, 1951 ©Eve Arnold / Magnum Photos 

La carriera di Arnold è a tutti gli effetti un inno all’emancipazione femminile. I suoi 

soggetti sono nella maggior parte dei casi donne: lavoratrici, madri, bambine, dive, 
suore, modelle, studentesse, immortalate con il solo intento di conoscere e fare 

conoscere, di capire e raccontare le loro storie. 

Negli anni, davanti al suo obiettivo, sono passati dive e divi del cinema, sfilate di 
moda e reportage d’inchiesta ancora attuali nello sguardo. Per questo la mostra si 

articola in un ampio percorso tra 170 fotografie: un vero e proprio viaggio 
all’interno della produzione della fotografa statunitense, sancita anche nel 

passaggio dal bianco e nero agli scatti a colori.  

«Al centro del lavoro di Eve Arnold – sottolinea Monica Poggi, curatrice della mostra 

– c’è sempre l’essere umano e il motivo che l’ha portato a essere lì dov’è. Che i 
suoi soggetti siano celebrità acclamate in tutto il mondo, o migranti vestiti di 

stracci, poco cambia». 

La comunità afroamericana è stata la prima protagonista dei suoi scatti: inaugura 

infatti la sua carriera ritraendo le modelle delle sfilate di Harlem dietro le quinte, 
sovvertendo i canoni della fotografia di moda, abbandonando la posa in favore 

della spontaneità e dando dignità a un mondo sommerso. 

Nello stesso periodo si occupa di un reportage sulla famiglia Davis residente a Long 

Island. Considerata una famiglia “tipo” americana, discendente dai primi coloni, i 

Davis possiedono diversi terreni dove sfruttano braccianti neri: un’occasione per 
la Arnold per mostrare le due facce del boom economico degli anni ’50 e mostrare 

al mondo il prezzo gato dagli ultimi in nome degli affari. 
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Joan Crawford, Hollywood, USA, 1959 © Eve Arnold / Magnum Photos 

La fragilità, a partire dalla propria, è al centro anche di un lavoro di rara profondità, 

che le permette di attraversare il dolore per la perdita di un figlio traducendo in 
immagini quanto è venuto a mancare. Eccola dunque impegnata a immortalare i 

primi istanti di decine di neonati presso il Mather Hospital di Port Jefferson, 

riuscendo ancora una volta a cogliere l’essenza più pura di quanto si trova davanti. 

Dopo l’ingresso in Magnum comincia a entrare in contatto con il mondo dello 

spettacolo. Come primo incarico deve ritrarre Marlene Dietrich, la diva per 
eccellenza del cinema muto, durante l’incisione del suo album. La fotografa non si 

fa intimorire dal peso specifico di quella notorietà e inizia a fotografarla senza 
sosta, cogliendo la natura più vera di quell’immagine già tanto iconica. Nonostante 

le numerose indicazioni della Dietrich in fase di post-produzione, Eve Arnold decide 
semplicemente di ristampare meglio le foto e spedirle ad Esquire: un gesto 

coraggioso che ha scardinato l’immagine impalpabile della superstar tedesca, 

conquistando però anche la sua fiducia e apprezzamento. 

Ed è proprio a questa filosofia che si rifà quando dovrà ritrarre Joan Crawford 
durante gli innumerevoli “riti” estetici prima di entrare sul set, affidandosi all’istinto 

e al suo sguardo vorace e acuto e arrivando così a mostrare il lato più intimo e 

autentico di un mito. 

Al vertice della sua produzione legata al mondo di Hollywood troviamo Marilyn 

Monroe:  

«Il legame che ci univa ruotava tutto intorno alla fotografia. Le mie foto le 

piacevano ed era abbastanza arguta da capire che rappresentavano un modo 

nuovo di ritrarla», spiegò poi la stessa Eve Arnold. 
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Erano ritratti lontani dall’immaginario già legato alla diva, scomposti, realizzati 

dopo lunghe giornate di set, non più irraggiungibile. 

Sempre grazie a Magnum cominciano anche gli incarichi internazionali, che la 

fanno tornare a una fotografia più impegnata: nel 1969 si occupa del reportage 
“Oltre il velo” tra Afghanistan, Pakistan, Turkmenistan, Egitto ed Emirati Arabi 

Uniti, un progetto che la porterà a produrre un documentario, il primo a mostrare 

l’interno di un harem di Dubai.  

Nel 1979, invece, si recherà in Cina per documentare il cambiamento del Paese 
dopo l’insediamento di Deng Xiaoping, sempre più aperto verso l’occidente, 

sempre più decisa a far emergere quanto diversamente celato. 

 

Malcolm X during his visit to enterprises owned by Black Muslims, Chicago, Illinois, USA,1962 © Eve Arnold / Magnum Photos 

La descrizione più lucida e diretta del suo lavoro è probabilmente lei stessa a darla, 
fornendo anche la più chiara delle indicazioni di poetica «Sono stata povera e ho 

voluto ritrarre la povertà; ho perso un figlio e sono stata ossessionata dalle nascite; 
mi interessava la politica e ho voluto scoprire come influiva sulle nostre vite; sono 

una donna e volevo sapere delle altre donne» 

La mostra curata da Monica Poggi e realizzata da CAMERA – Centro Italiano per la 

Fotografia di Torino, in collaborazione con Magnum Photos, accompagnata dal 
catalogo “Eve Arnold” edito da Dario Cimorelli editore, si compone di circa 170 

immagini, di cui molte mai esposte fino ad ora, e presenta l’opera completa della 

fotografa a partire dai primi scatti in bianco e nero della New York degli anni 
Cinquanta fino agli ultimi lavori a colori, realizzati all’età di 85 anni, alla fine del 

secolo. La ricchezza dell’opera di questa autrice è sottolineata anche dalla presenza 
di numerosi documenti d’archivio, testi, provini di stampa, libri e riviste in grado 

di arricchire la scoperta di una vera e propria leggenda della fotografia. 
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------------------ 

Eve Arnold. L’opera, 1950-1980  

Museo Civico San Domenico, P.le Guido da Montefeltro, 12, 47121 Forlì FC 
 02 00 699 638  | mostre@fondazionecariforlì.it | https://mostremuseisandomenico.it 

orario: dal martedì al venerdì dalle 9.30 alle 19.00 e sabato, domenica, giorni 
festivi dalle 9.30 alle 20.00. Si ricorda che la biglietteria chiude un’ora prima. 
 

La fotografia è una cosa che si tocca 

di Michele Smargiassi da https://www.repubblica.it/ 

Foto, colla, quaderni. Una ipotesi su Francesca Woodman 

 
Francesca Woodman, spread from Quaderno dei Dettati e dei Temi, 1978–1980 in Francesca Woodman:  in The 

Artist’s Books (MACK, 2023). Courtesy of the artist and MACK. 
 

   Nel vecchio quaderno-rubrica, con le unghiature alfabetiche sul bordo, 
 una delle più note fotografie di Francesca Woodman, Self-Deceit, è applicata 

alla pagina della D-E, forse per via dell’iniziale di deceit, inganno. Sbucando 

gattoni da un angolo buio, Francesca si riflette in uno specchio precariamente 
appoggiato a un muro ruvido. È l’unica immagine che abbia una didascalia, 

scritta sotto a matita in lettere minuscole (e con un errore: “self deciet”). La 
fotografia originale è applicata, e non incollata: infilata in quattro angolini 

trasparenti adesivi, quelli da vecchio album di famiglia. Nelle quattro facciate 
che precedono, corrispondenti alle lettere B e C, ci sono gli angolini, ma manca 

la fotografia. Nelle pagine seguenti ci sono le fotografie, ma solo fino alla pagina 
N-O. 
 

Cosa importa tutto questo? Magari era solo un vecchio quaderno pescato a caso 

e usato da Woodman come scrap book per sperimentare una sequenza. 

No. Non lo era. È un libro. D’autrice. Un unicum. Dove le immagini danno e 
ricevono senso dalle pagine, anche dalle pagine vuote, anche dalle pagine 

ingiallite. E ce lo dice lei stessa: “I libri in generale sono sequenze, ma nei miei 
in particolare le immagini elaborano e ampliano le caratteristiche dei quaderni 

su cui sono fissate”. Le caratteristiche fisiche, materiali, tattili, prima di tutto. 

mailto:mostre@fondazionecariforlì.it
https://mostremuseisandomenico.it/
https://nl-kataweb.musvc2.net/e/tr?q=4%3dAY7TA%26F%3d3YE%26H%3d0S9Y9%26F%3dCW5ZDc4%26L%3doNuGz_LRtW_WB_IXwQ_SM_LRtW_VGDh7l3vIlJ.jI.vB_yuTq_9j%26e%3dD2Mw49.HfK%26pM%3d2aCX2Z%261M%3d3a9W2h5bAZ9W2XGd2T%26o%3dc2ZAZfSlUA2098V0Y9XF56ZjbfTFU5WBYbZ96cXk56aj683kd42E0eThd96DabUG&mupckp=mupAtu4m8OiX0wt
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A questa materialità non ho accesso, purtroppo: questo quaderno è un inedito, 

trovato fra le carte di Woodman nella fondazione che porta ora il suo nome. Ma 
la riproduzione che l’editore MACK ne fa è così accurata, e in formato originale, 

che riesco comunque a sentirne la natura. 

Questo libro, Francesca Woodman – The Artist’s Books, è stato per me una 
rivelazione. Comprende le riproduzioni integrali di tutti i pezzi unici, i collage 

che Woodman realizzò nel suo soggiorno romano, con le sue fotografie applicate 
in vario modo su quaderni di scuola, preferibilmente usati, taccuini, libri di 

esercizi di cui era una avida collezionista, e che trovava nel suo luogo 
d’affezione, la libreria Maldoror di Roma, dove passò un anno di grazia, il 1977, 

vitalissimo ed entusiasta, di studio e di creazione.  

E mi chiedo, sfogliandolo: che cosa ho saputo, io, di Woodman e delle sue 

opere, che cosa ho capito finora? È tutto da rivedere, è tutto da ripensare. Cosa 
sappiamo davvero delle intenzioni di un’artista, se vediamo solo le sue creazioni 

estratte e ritagliate via, esposte come singole opere in una mostra o in un 
museo, cosa sappiamo davvero se non abbiamo idea di come lei le dispose per 

la prima volta davanti ai suoi occhi, materialmente, cosa sappiamo senza i loro 

supporti, i loro primi spazi enunciativi?  

Self-deceit. Auto-inganno. Woodman è sempre stata dolcemente elusiva 
sull’interpretazione del suo lavoro. Declinava ironicamente le domande sul 

perché quella teenager americana di Providence fotografasse così spesso il suo 

stesso corpo nudo negli spazi claustrofobici e cadenti dell’ex Pastificio Cerere, 
fra oggetti incongrui e polverosi, oppure all’aperto, confuso fra elementi 

naturali, rami, tronchi, radici nell’acqua. Narcisismo ossessivo, feticismo dell’Io? 
“Fotografo me stessa per comodità, io sono sempre disponibile”, che 

ovviamente è una risposta ammiccante ed elusiva, ma di sicuro vuol dire una 
cosa: non cercate lì, non è quella la chiave per capire quel che faccio. Anche 

sulla scelta dei vecchi quaderni ebbe una spiegazione piena di understatement: 

“Le fotografie sembrano meno pretenziose e più personali su quelle pagine”.  

E a chi non si accontentava, a chi tirava fuori complesse teorie psico-politico-
metaforico-femministe per spiegare le sue indecifrabili allegorie, replicava 

lievemente: “Le allusioni alla sessualità nel mio lavoro non provengono qualche 
preoccupazione politica o femminista, ma da una più generale preoccupazione 

rispetto alla morale, in senso letterario”. Il suo primo libro d’artista pubblicato 
contiene una parola quasi ottocentesca: Portrait of a Reputation. La reputazione 

è un concetto da Jane Austen, una delle autrici che amava.  

E infatti scriveva: “Le parole mi influenzano molto più che la politica”. 
Lasciandosi sfuggire un raro indizio per l’interpretazione, scrisse anche: “Mi 

piacerebbe che le parole fossero per le mie fotografie quello che le fotografie 
sono per le parole di Nadja”. Chi conosce quell’enigmatico foto-testo surrealista 

sa quanto la relazione fra il testo di Breton e le fotografie di Boiffard fosse assai 

poco mimetica, poco coerente. Una sovrapposizione senza scambio.  

Ed ecco, fra gli inediti che questo libro ci regala, le fotografie di Woodman 
letteralmente sovrapposte alle parole scritte: stampate in positivo su pellicola 

trasparente e applicate sulle pagine di due quaderni di scuola vergati a 
calligrafia elegante e inclinata da qualche scolaro diligente. Woodman vuole che 

quella scrittura traspaia nelle sue immagini, le attraversi, le graffi. C’è una 
relazione stretta fra le parole e le immagini? Scusate, non ho avuto la pazienza 

di provare a capirlo. Ma ogni tanto Woodman lascia una pagina senza immagini, 

dove c’è una poesia magari. Deve averli letti.  

https://nl-kataweb.musvc2.net/e/tr?q=0%3dDYSZD%26F%3dOeH%26H%3dVYBYU%26L%3dFWQfGcP%26R%3drNGM3_LnzZ_WX_Oawm_YP_LnzZ_VcJk789yI8P.oO_Exct_OmmI9Io7GFyHF_Oawm_YP0ELxNC8q9_Exct_OmzLBA57GP_2upw_BjGEo-5EQsMG-P-lIBH3-6E-C25A0oMz8-7IBAw5A%26A%3dwOFSmV.AB4%26CF%3dXJZQXI%26NF%3dYJVPgIVPXGdWXC%26B%3dW8k5xgD720ldW9DXxdpdycp9UeB629AXy0Ed2fJ8Wcm5RcCUSan6yXGbWApdVAp8QeCd&mupckp=mupAtu4m8OiX0wt
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E poi c’è il quaderno di esercizi di geometria. Questo già noto, perché pubblicato 

nel 1980 come libro d’autore in una edizione a tiratura limitata. Sulla copertina, 
un brandello ingiallito e incollato porta il nuovo titolo, in un corsivo incerto e 

forse volutamente infantile: Some Desordered Interior Geometries by 

Francesca Woodman. Interiori? Sicuramente. Disordinate? Non troppo. Le 
fotografie quadrate di Francesca - il quadrato è un formato difficilissimo, la 

potenza del centro è quasi invincibile, per scongiurarla Woodman scatena una 
vera e propria guerriglia geometrica – trovano posto non così casuale nelle 

pagine dove sono stampati teoremi su figure e solidi, sembrano ripeterne, quasi 

come un esercizio, appunto, le linee: il cubo, la diagonale, la curva, la cornice…  

Vien da pensare – ma non sono un critico d’arte – che le letture dell’opera di 
Woodman in chiave allegorica, o metafisica, o surrealista, o addirittura 

postmoderna, non siano poi così centrate.  

Che questa attenzione così intensa per le superfici e la materia dei suoi libri 

unici sia ancora figlia della grande passione modernista per le cose come sono, 
per l’immaginario involontario e vernacolare, per quello stile documentario alla 

Walker Evans che dopo tutto, nel linguaggio formale del suo bianco e nero, 

Woodman rispetta e riproduce.  

Mi viene da accostarla a Ralph Eugene Meatyard, che riuscì a stravolgere la 
fotografia mainstream americana senza violarne mai le regole grammaticali. 

Che Woodman sia stata, insomma, una delle rare artiste fotografe capace di 

fare i conti con il dominio implacabile del modernismo sulla fotografia del 

Novecento. Ma è solo un’idea, prendetela così com’è.  

(PS. No, non ho parlato del suicidio di Francesca Woodman, a soli 23 anni. Non 
credo che sia giusto raccontare le storie degli artisti partendo dalla fine, per 

magari spiegarle da quel punto di vista. Ho parlato di una artista viva, di cui 
rimpiangiamo gli anni a cui, per qualsiasi ragione che non spetta a noi indagare, 

ha rinunciato). 

 

Francesca Woodman, spread from Portraits, Friends, Equations, 1977–1978 in Francesca Woodman: The Artist’s Books 
(MACK, 2023). Courtesy of the artist and MACK 
 

https://nl-kataweb.musvc2.net/e/tr?q=5%3dQbMUQ%26I%3dIZU%26K%3dPTObO%26G%3dSZKaTfJ%26M%3d5QAHF_Ohum_ZR_Jnzg_Tc_Ohum_YWEx024BL2K.zL.BC_Exjr_Om%26u%3dEHPC5O.KvL%266P%3dHbSaHa%26GP%3dIbOZ3x8rQaOZHYWgHU%265%3dfHaQcvT2XQ3PBNWPbOYV8LazevUVXKXRbraO9sY18Lbz9N41gJ3UCuUxgO7TdrVW&mupckp=mupAtu4m8OiX0wt
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Kathrin Linkersdorff – Fairies 

da http://photography-now.com/ 

 

Yossi Milo è lieta di annunciare Fairies, la mostra personale di debutto della 

fotografa tedesca Kathrin Linkersdorff negli Stati Uniti e la prima con la  

galleria. La mostra presenterà lavori della serie fotografica dell'artista "Fairies" 

(Fate) e installazioni video che mostrano il processo dell'artista, offrendo una 
nuova prospettiva su come vengono realizzate le squisite fotografie di 

Linkersdorff. La serie svela la vastità microcosmica contenuta nei fiori e porta 

alla luce mondi sconosciuti a occhio nudo. 

                
Fairies VI/2, 2020 © Kathrin Linkersdorff 

 

Al centro della pratica di Linkersdorff c'è il concetto di wabi-sabi: l'idea che 

l'effimero e l'imperfezione siano parti integranti e persino belle della 

vita. L'artista ha incontrato per la prima volta questo principio negli anni '90 

quando si è trasferito in Giappone per studiare architettura.  

Viaggiando molto per il paese, Linkersdorff iniziò a praticare Sumi-e, una forma 
tradizionale di pittura a inchiostro giapponese. Durante lo studio della forma 

d'arte, l'artista ha accettato la bellezza nell'impermanenza, nell'imperfezione e 

nella transitorietà. 

https://photography-now.com/artist/kathrin-linkersdorff
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Oggi, il wabi-sabi è la forza vitale dietro la sua pratica fotografica, che usa per 

rappresentare l'architettura interna degli organismi viventi nel loro stato più 
fragile: quello tra l'essere e il morire. Sebbene fiori e batteri costituiscano i 

soggetti delle fotografie di Linkersdorff, la sua pratica non è una questione di 

mera rappresentazione. 

Per le sue opere sulle fate, Linkersdorff raccoglie ed essicca i tulipani per un 
periodo di diversi mesi. Utilizzando il proprio metodo, coltivato in anni di attenta 

sperimentazione e vivace scambio con gli scienziati, l'artista estrae i pigmenti 
dei fiori, che riconcentra in una tintura naturale. L'artista poi immerge i fiori 

secchi e traslucidi in un mezzo liquido dove i loro petali si aprono.  
 

 
Fairies I / 2, 2020 © Kathrin Linkersdorff 

 

Sospese nel fluido, le loro delicate strutture possono essere osservate a un livello 

di complessità normalmente nascosto all'occhio umano. Spesso, Linkersdorff 
introduce i suoi coloranti floreali in questo stesso mezzo dove si diffondono in 

viticci vorticosi e colorati. Basandosi sui suoi precedenti lavori con i fiori, Fairies 
pone un'enfasi unica sul processo, mostrando la danza lirica tra la forma fragile 

di ogni fiore. 
 

Accanto alle sue fotografie, sarà esposta la documentazione video del processo 
dell'artista, offrendo uno sguardo dietro le quinte nella creazione delle immagini 

surreali di Linkersdorff. In questi video, i coloranti naturali vengono visti 
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affondare e gonfiarsi in ondate di colore, dipanarsi tra i petali dei fiori che un 

tempo riempivano di vita.  

Questi video mettono in luce la drammaticità della pratica di Linkersdorff, dalla 

prima goccia di inchiostro, ai crescendo dinamici di colore, fino all'oscurità finale 

dell'epilogo. 

Durante il ricevimento di apertura della mostra, venerdì 8 settembre, la galleria 
presenterà uno spettacolo di balletto di una sola notte in collaborazione con 

BalletCollective, un'organizzazione artistica con sede a New York che collega 
artisti, compositori e coreografi. Con Kathrin Linkersdorff come artista originale, 

il coreografo Omar Román De Jesús e il compositore Robert Honstein hanno 
creato un balletto originale che esplora i temi della probabilità e del caso, un 

estratto del quale sarà presentato in anteprima allo Yossi Milo. Entro la fine 

dell’anno, il balletto completo sarà eseguito da sette ballerini del New York City 

Ballet dal 31 ottobre al 2 novembre 2023. 

 
Fairies VI / 4, 2021 © Kathrin Linkersdorff 

 

In concomitanza con la mostra di Yossi Milo, Kathrin Linkersdorff (nata nel 1966; 

Berlino, Germania) presenterà la sua prima mostra personale al Deichtorhallen 

di Amburgo, Germania, da ottobre 2023 a gennaio 2024.  

Il lavoro di Linkersdorff è stato esposto al Philadelphia Museum of Art, 
Pennsylvania; Galerie Springer Berlino, Germania; Galleria Purdy Hicks Londra, 

Regno Unito; Kommunale Galerie e Haus am Kleistpark, Berlino, Germania; e 
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Angermuseum, Erfurt, Germania, tra gli altri. Il lavoro di Linkersdorff è nella 

collezione permanente del Philadelphia Museum of Art, Pennsylvania.  

L'artista ha studiato architettura alla Brandenburg University of Technology di 

Cottbus, in Germania e al The Bartlett a Londra, nel Regno Unito, nonché 
fotografia alla Fotografie am Schiffbauerdamm di Berlino, in Germania. L'artista 

vive e lavora a Berlino. 

 
Fairies IV / 1, 2020 © Kathrin Linkersdorff 

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

Kathrin Linkersdorff-  Fairies 

dall’ 8 settembre al 21 ottobre 2023 
Yossi Milo Gallery, 245 Tenth Avenue, NY 10001 New York 

+1-212-4140370   |    info@yossimilo.com    |   www.yossimilo.com 
Orario: dal martedì al sabato 10 :00 -18:00 
 

Irving Penn: The Bath 

da https://ropac.net/ 

Ciò che ricordo è la purezza del rapporto di questi giovani e un'innocenza così 

diversa da quella di oggi. Mentre guardo queste foto, come i ballerini si toccano, 
come si abbracciano [...] c'è una serenità a cui come fotografo non sono 

abituato. – Irving Penn, 1995 

Questa mostra sarà dedicata a una serie di fotografie raramente viste di Irving 
Penn che catturano il lavoro rivoluzionario della coreografa americana Anna 

Halprin. Scattate nel 1967, le immagini accuratamente composte sono il risultato 
della collaborazione di Penn con il Dancers' Workshop di San Francisco, che ha 

fotografato mentre eseguiva la coreografia improvvisata di Halprin The Bath (Il 

bagno).  

Il gruppo di quattordici fotografie, stampate per la prima volta nel 1995, evidenzia 
l'approccio pionieristico di Halprin al movimento e rivela un lato più sperimentale 

della pratica di Penn. Dopo la mostra alla Maison Européenne de la Photographie 
nel 1997, curata da Jean-Luc Monterosso e Pascal Hoël, non sono più stati esposti 

insieme a Parigi. 

mailto:info@yossimilo.com?subject=Inquiry%20from%20photography-now.com
http://yossimilo.com/
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The Bath  (Dancers Workshop of San Francisco), San Francisco 1967 ©Irving Penn -  Courtesy of Thaddaeus Ropac 

Questa mostra sarà dedicata a una serie di fotografie raramente viste di Irving 

Penn che catturano il lavoro rivoluzionario della coreografa americana Anna 
Halprin. Scattate nel 1967, le immagini accuratamente composte sono il risultato 

della collaborazione di Penn con il Dancers' Workshop di San Francisco, che ha 
fotografato mentre eseguiva la coreografia improvvisata di Halprin The Bath (Il 

bagno) . Il gruppo di quattordici fotografie, stampate per la prima volta nel 1995, 
evidenzia l'approccio pionieristico di Halprin al movimento e rivela un lato più 

sperimentale della pratica di Penn. Dopo la mostra alla Maison Européenne de la 
Photographie nel 1997, curata da Jean-Luc Monterosso e Pascal Hoël, non sono 

più stati esposti insieme a Parigi. 

L'estate del 1967 a San Francisco è diventata nota come l'estate dell'amore. I 

giovani convergevano verso la città, attratti dalla sua fiorente controcultura che 
infrangeva i tabù della società americana, promuovendo la comunità, l’altruismo, 

il misticismo e l’amore libero. Affascinato dal movimento, Irving Penn si recò nella 
Bay Area nel settembre successivo per documentare i suoi partecipanti con una 

serie di ritratti di gruppo da pubblicare sulla rivista Look. Voleva, come lo definiva 

lui, "guardare i volti di queste nuove persone di San Francisco attraverso una 
macchina fotografica in uno studio alla luce del giorno, contro uno sfondo semplice, 

lontano dalle circostanze quotidiane".  

Al centro della scena artistica d'avanguardia negli anni '60 c'era il Dancers' 

Workshop di San Francisco. La loro fondatrice e coreografa, Anna Halprin, è stata 
una pioniera della danza postmoderna. La sua pratica promuoveva la guarigione e 

il senso di comunità attraverso la consapevolezza del corpo e interazioni di gruppo 
improvvisate basate su rituali che cambiarono radicalmente la danza moderna. "La 

danza è il respiro reso visibile", ha detto Halprin del suo approccio. Le sue audaci 
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esibizioni erano spesso partecipative e raramente avevano luogo in scenografie 

tradizionali, con un caso che portò a una citazione per atti osceni solo pochi mesi 

prima che Irving Penn fotografasse la troupe. 

Nelle rappresentazioni originali di The Bath, i ballerini nudi si bagnavano a vicenda 
nelle fontane o utilizzando brocche e secchi d'acqua. "L'esecuzione dell'azione 

semplice", scrive Halprin nei suoi appunti su The Bath, "l'azione naturale, oggettiva 
ciò che sta realmente accadendo dentro il sé dell'esecutore". Penn omette i 

contenitori nelle sue fotografie, anche se qua e là compaiono sottili goccioline 
d'acqua sulla pelle dei ballerini e sul pavimento dello studio rimangono chiazze 

bagnate. Quando Halprin vide le immagini, osservò che le composizioni di Penn 
mettevano in risalto "l'assoluta purezza di un ragazzo e una ragazza che si 

relazionano tra loro nel modo più magico, eppure sembrava reale". Ciò che [ai 

ballerini] restava era creare l'essenza del bagno, ma non aveva più nulla a che 
fare con il bagno vero e proprio. 

 

 
The Bath  (Dancers Workshop of San Francisco), San Francisco 1967 ©Irving Penn -  Courtesy of Thaddaeus Ropac 

Sebbene la maggior parte dei ballerini rimanga senza nome, la figlia di Halprin, 

Daria Halprin, può essere identificata in tutte le fotografie, il suo sguardo potente 
evidenziato da Penn in una delle immagini più sorprendenti della serie. Entrando 

lateralmente dalla finestra sul lato nord dello studio, la luce del giorno si avvolge 
attorno ai corpi dei ballerini mentre si intrecciano. "Le immagini rappresentano 

principalmente abbracci", osservò Penn dopo aver riscoperto le fotografie nel 1995, 

"belle e toccanti". Eccoli senza vestiti, c'è amore, i gesti sono teneramente erotici 

ma non certo pornografici. 

Eppure le fotografie furono considerate troppo audaci per essere pubblicate nel 
saggio "Gli Incredibili" pubblicato nel numero del 9 gennaio 1968 della 
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rivista Look. Secondo Vasilios Zatse, vicedirettore della Irving Penn Foundation, 

rimasero dimenticate per quasi tre decenni fino a quando Halprin contattò Penn 
nel 1995 chiedendo informazioni sulle fotografie per il suo archivio. Selezionò 14 

negativi e li stampò per lei, utilizzando il processo alla gelatina d'argento. Sebbene 
i due non si siano mai incontrati, Penn dichiarò all'epoca: "Non conoscevo affatto 

Ann[a] Halprin, ma so da queste foto, te lo dico, che mi piace molto". 

La danza è stata un tema ricorrente in tutta la carriera di Penn. Dalle sue fotografie 

delle compagnie di balletto americane nel 1946, alla serie del 1999 che cattura i 
movimenti della ballerina e coreografa Alexandra Beller, l'artista ha mantenuto un 

interesse per forme di performance nuove e all'avanguardia. È senza dubbio grazie 
alla sua affinità con questa forma d'arte che Penn è riuscito a catturare The 

Bath con tale acutezza. Laddove Halprin ha scoperto che le fotografie mettevano 

in risalto l'essenza del suo lavoro, Penn ha osservato che gli davano un senso di 
"serenità" a cui, secondo le sue parole, "non era abituato". La serie rappresenta 

quindi una confluenza unica tra la fotografia moderna e la danza postmoderna e 

costituisce un raro documento dell'incontro di due menti artistiche. 

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

Irving Penn: The Bath 

dal 23 settembre al 30 novembre 2023 
Thaddaeus Ropac Paris Marais, 7, rue Debelleyme - 75003 Paris (Francia) 

 +44 (0) 20 3813 8400  |  london@ropac.net   |   https://ropac.net/ 
Orario: Martedì-sabato, dalle 10:00 alle 18:00 
 

The 1950s - Storie americane dei grandi fotografi Magnum 

da https://www.primapaginanews.it/ 

 

Marilyn Monroe, Life magazine, 1952 © Philippe Halsman / Magnum 

mailto:london@ropac.net
https://ropac.net/
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Al Palazzo del Governatore dal 7 ottobre al 10 dicembre. Il Comune di Parma 

Assessorato alla Cultura e Summer Jamboree in collaborazione con l’agenzia 
Magnum Photos presentano The 1950s Storie americane dei grandi fotografi 

Magnum.  

Una mostra fotografica dedicata alla cultura americana degli anni Cinquanta, 

realizzata attraverso una selezione esclusiva di fotografie dell’archivio Magnum 

Photos a cura del Summer Jamboree.  

Il progetto espositivo originale a cura di Marco Minuz insieme con Summer 
Jamboree è ospitato a Palazzo del Governatore del capoluogo parmense dal 7 

ottobre al 10 dicembre. In mostra scatti celebri e inediti di Dennis Stock, Elliott 
Erwitt, Werner Bischof, Wayne Miller, Philippe Halsman, Inge Morath, Burt Glinn, 

Bob Henriques, Rene Burri, Cornell Capa, Leonard Freed, Erich Hartmann, Bruce 

Davidson, Eve Arnold. Magnum Photos viene fondata nel 1947 a New York e per 
la prima volta tutti questi grandi maestri della fotografia, allora membri 

dell’agenzia, che in quegli anni operavano, vengono esposti insieme in una mostra 
fotografica per raccontare in maniera organica il contesto culturale compreso fra 

la fine degli anni Quaranta e il decennio successivo, attraverso una selezione 

esclusiva e in parte inedita di 82 scatti dell’archivio Magnum Ph 

La mostra The 1950s Storie americane dei grandi fotografi Magnum nasce proprio 
con l’obiettivo di raccontare in maniera organica, attraverso le immagini, questi 

stessi travolgenti anni americani, mettendo a fuoco l’essenza di un decennio felice, 
ma assai complesso. L’esposizione riunisce per la prima volta insieme 82 scatti 

realizzati da grandi fotografi, membri dell’agenzia Magnum Photos attivi negli anni 
’50, artisti che hanno catturato lo spirito della società d’Oltreoceano di quei tempi, 

restituendocene intatta la bellezza, la potenza delle trasformazioni in atto insieme 
alle profonde contraddizioni che ancora la caratterizzavano, tracciando così una 

nuova mappa dell’identità americana ed esplorando le sue dimensioni sociali, 

culturali, economiche.  

Gli anni Cinquanta furono sì un'epoca d'oro, un tempo di felicità e prosperità 

economica, ma furono anche anni ancora segnati dalla segregazione razziale e 
dalle tensioni causate dal blocco sovietico che diedero poi avvio alla guerra fredda 

e all’escalation nucleare. THE 1950s Storie americane dei grandi fotografi Magnum 
traccia il resoconto di questi anni, dando spazio a un’America reale, con i suoi 

problemi e le sue difficoltà, ma anche con la sua straordinaria forza di guardare 
avanti. Gli scatti in mostra permettono di porre l’attenzione sugli elementi 

caratterizzanti di quel periodo come l’industria automobilistica, la moda, la musica, 
i grattacieli, le grandi distese naturali, il ruolo della donna. Ogni elemento viene 

pero filtrato dalla volontà di mettere sempre al centro l’essere umano e di 

raccontarlo.  

Nel bianco e nero delle fotografie, infatti, il paesaggio passa in secondo piano, 
mentre ne esce rafforzato l’elemento umano, il valore delle persone e dei loro 

gesti. Ne emerge uno spaccato di una società protesa al futuro che lascia alle spalle 

l’esperienza bellica. Ma The 1950s Storie americane dei grandi fotografi Magnum 
narra anche la storia di una delle più grandi agenzie fotografiche al mondo, la 

Magnum Photos, nata nel 1947 nel ristorante del Museo d’Arte Moderna di New 
York (MoMA), che all’epoca rappresentava l’epicentro economico, sociale e 

culturale del mondo occidentale.  

Henri Cartier-Bresson, Robert Capa, David Seymour, George Rodger e William 

Vandivert - un francese, un ungherese, un polacco, un inglese e un americano - 
accomunati da un’esperienza di vita comune, ovvero aver raccontato attraverso le 

immagini il trauma del secondo conflitto mondiale, riuniti attorno a un tavolo, 
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delinearono e resero concrete una serie di riflessioni sul destino della loro 

professione come fotogiornalisti.  

Dalla sua fondazione Magnum Photos, ha visto crescere ben 103 fotografi, 

definendo un nuovo modo di raccontare il presente con le immagini. Tenendo saldi 
i valori della tutela del diritto d’autore, del rispetto della sensibilità espressiva di 

ogni fotografo e della fedeltà alla verità di ogni avvenimento, l’agenzia ha riunito 
artisti accumunati dalla convinzione che la fotografia fosse un’importante 

opportunità per veicolare valori e adoperarsi contro le ingiustizie e gli squilibri della 
società. Un’incredibile esperienza che si è imposta a livello internazionale, tutt’oggi 

straordinaria per l’influenza che ebbe, e che continua ad avere, nel mondo della 

fotografia. 

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

The 1950s - Storie americane dei grandi fotografi Magnum 

dal 7 ottobre al 10 dicembre 2023 
Palazzo del Governatore, Piazza Giuseppe Garibaldi, 19, 43100 Parma PR 

 0521 218929 | info@palazzodelgovernatore.org  |  palazzodelgovernatore.it 
orario: da mercoledì a domenica e festivi dalle 10:00 alle 19:00 

 

Zanele Muholi. “Somnyama Ngonyama” 
 

da https://www.exibart.com/ 

 
Prometeo Gallery Ida Pisani è lieta di presentare “Zanele MUHOLI. Somnyama 

Ngonyama”, mostra personale di Zanele Muholi, accompagnata da un video inedito 
e arricchita del pensiero critico di Francesca de’ Medici. 

 

  Lena, London, 2018 ©Zanele Muholi 

https://www.google.com/search?q=palazzo+del+governatore+parma&oq=palazzo+del+governatore&aqs=chrome.0.0i355i512j46i175i199i512j69i57j46i175i199i512l5j0i512j46i175i199i512.15178j0j4&sourceid=chrome&ie=UTF-8
mailto:info@palazzodelgovernatore.org
https://www.beniculturalionline.it/palazzodelgovernatore.it
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Attivista visuale impegnata nella documentazione delle vite delle comunià  nere 

lesbiche, gay, bisessuali, transgender, queer e intersessuali del Sudafrica, Zanele 

Muholi utilizza i pronomi they/them/their (loro, in inglese) per identificarsi. 

Fanno ritorno nella loro amata Milano, per la prima volta nello spazio di Prometeo 
Gallery Ida Pisani, gli espressivi ed eloquenti ritratti della serie – iniziata prima 

della pandemia COVID 2019 e ancora in corso – “Somnyama Ngonyama”, Hail the 

Dark Lioness di Zanele Muholi. 

Oggetti eterogenei e riferimenti culturali sono strumento, per Sir Muholi, per 
esplorare intime narrazioni e affrontare questioni riguardanti la visibilità, 

l’identità e il desiderio sessuale delle comunità black queer. 

Inventivo, evocativo e ipnotico, il lavoro di Sir Muholi fonda un proprio linguaggio, 

sfidando le tradizionali forme di creazione di significato. Ogni ritratto, 

rigorosamente in bianco e nero, incarna una storia di urgenze, che ricorre, nel 
tempo e nella forma: come l’esplorazione dell’identità, del potere e della giustizia 

sociale, l’interconnessione tra noi stessi, gli altri e il mondo. 

Pacatamente sovversivo, l’approccio di Zanele Muholi ai temi dell’identità sessuale 

e della politica di genere si rivela fondamentale per l’evoluzione della comprensione 
e del giudizio, pesando in misura considerevole sul ruolo cruciale che le donne 

svolgono. I loro ritratti, ricchi di particolari e suggestivi di sfaccettature, conducono 

nel regno dell’invisibile, dell’emarginato e del travisato. 

Incarnando con forza lo spirito dell’Ubuntu – che nel 2008 Nelson Mandela ha 
spiegato come «il senso profondo dell’essere umani solo attraverso l’umanità degli 

altri» – e aprendo uno spazio di presenza e azione per le persone di colore e 
LGBTQIA+, Muholi ci incoraggia(no) a esplorare il significato più profondo della 

partecipazione, ad abbracciare la nostra umanità condivisa e a intraprendere azioni 

reali ed efficaci.  

Con il loro linguaggio visivo unico, d’impatto, offrono una riflessione urgente su 

temi di alto profilo come la rappresentazione contemporanea dei corpi queer e le 
nozioni consolidate di “maschio” e “femmina” nei termini socialmente costruiti 

nell’ambito della lotta per l’uguaglianza e i diritti di genere. 

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

Zanele MUHOLI. Somnyama Ngonyama 
dal 28 settembre al 20 dicembre 2023 

Prometeo Gallery Ida Pisani, Via G. Ventura 6 – Via Massimiano | 20134, Milano 
 +39 02 68858642 | info@prometeogallery.com | www.prometeogallery.com 

dal lunedì al venerdì 11.00 - 13.00 / 14.00 - 19.00 
 

Stefano De Luigi: Il Bel Paese 

da https://palazzoducale.genova.it 

Il Bel Paese è un viaggio lungo i 4.365 km delle coste italiane che ci consegna 

un’immagine inedita del nostro Paese, latente e speculare a quella che appartiene 

all’immaginario collettivo.  

Da Trieste a Ventimiglia, passando per Venezia e la laguna veneta, la riviera 
romagnola e il litorale adriatico fino a Leuca, proseguendo lungo le coste ioniche 

della Puglia e della Basilicata fino alla Calabria, risalendo poi la penisola con le 
soste tradizionali del viaggio in italia, da Paestum a Napoli, da Roma e la campagna 

romana alla cascata delle Marmore, fino a Firenze e alla costa toscana, per arrivare 

infine a Genova e alle riviere liguri. 

 

mailto:info@prometeogallery.com
http://www.prometeogallery.com/
https://palazzoducale.genova.it/
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Duino (Trieste), gennaio 2023 © Stefano De Luigi, 

Attraverso un lessico che insiste sulla intrinseca relazione tra fotografia e memoria, 

i luoghi diventano una sorta di immagine latente, simile a quella che rimane 
impressa sul materiale fotografico sensibile, in quel momento unico, prima di 

essere rivelata dallo sviluppo, proprio come un substrato di memoria. 

 “Ho, nella necessità della creazione, la ragione profonda di realizzare questo 

progetto, con il supporto di una visione personale che sia un punto finale, tra me 
e il mio passato privato e pubblico, consegnando un’idea visiva che fonda insieme 

la memoria di mio padre, la mia e quella del mio Paese”, afferma l’autore. 

Lo sguardo di De Luigi sul paesaggio italiano origina dal passato, dal ricordo delle 

giornate trascorse insieme al padre al Museo di Roma davanti ai dipinti e alle 
incisioni che ci hanno restituito l’immaginario del Grand Tour, il viaggio che tra il 

Seicento e l’Ottocento portava in Italia giovani aristocratici, intellettuali e borghesi 

di tutta Europa.  

Su quell’immagine dell’Italia, sedimentata nelle fotografie degli Alinari e del 

Touring Club, è intervenuta l’opera di quegli autori che, dall’esperienza di Viaggio 
in Italia in poi, hanno contribuito a cambiare e guidare il pensiero sulla 

rappresentazione fotografica del paesaggio italiano.  

Il Bel Paese si inserisce idealmente in questo discorso: “vedere attraverso tutte le 

immagini precedenti e nel contempo cancellarle per avere una propria prima 
visione”, come auspicava Luigi Ghirri, per arrivare alla costruzione di un 

immaginario che sia prima di tutto in grado di veicolare un’idea del nostro Paese e 

delle contraddizioni che lo abitano. 

Le immagini di De Luigi restituiscono al paesaggio il proprio valore semantico. La 
geografia che ci consegnano ci interroga sull’attitudine del nostro sguardo, sulla 

necessità di ritrovare il desiderio e lo stupore del guardare quei luoghi dove ancora 
insistono e resistono la memoria e gli immaginari del passato e, con uguale 

urgenza, di porre maggiore attenzione alle caotiche e talvolta surreali scenografie 

che popolano la nostra esperienza quotidiana e che sono spesso il risultato di 

interventi improvvisati, incoerenti, non finiti, privi di pensiero sul futuro. 
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Matera, febbraio 2023 © Stefano De Luigi 

Luoghi vissuti e luoghi immaginati, luoghi conosciuti e luoghi dimenticati, luoghi di 

inattese rivelazioni e di ritrovamenti. Una sorta di archeologia visiva del paesaggio 
italiano in grado di sollecitare una riflessione al tempo stesso sulle sue 

trasformazioni e sulla storia della sua rappresentazione. 

Un cortometraggio con la regia di Michela Battaglia, fotografa e videomaker, 

racconterà il viaggio compiuto dall’autore all’interno del percorso espositivo. 

Stefano De Luigi è nato a Colonia. Cresciuto a Roma, ha vissuto tra Milano e 
Parigi, sua città d’elezione. La fotografia è il suo mezzo d’espressione, il linguaggio 

scelto per condividere storie e visioni.  

Fotografo documentarista si interroga sull’umanità attraverso fenomeni sociali e di 

costume nei quali l’immagine ha un ruolo dominante come la televisione, il cinema, 

la pornografia, la pubblicità e la propaganda.  

Soprattutto negli ultimi anni, in cui la sovrapproduzione di immagini ha messo in 
crisi l’autorialità dei fotografi, De Luigi ragiona sul senso stesso della fotografia e 

lo declina in direzioni ogni volta diverse a sostegno di un messaggio, di un quesito, 

di un’urgenza comunicativa. 

Ha pubblicato i libri Pornoland (Thames & Hudson 2004), Blanco (Trolley Book 
2010), iDyssey (Edition Bessard 2017), Babel con Michela Battaglia (Postcart 

2018), Pornoland Redux (Self-published 2021), Il Bel Paese (L’Artiere 2023). Il 
suo lavoro ha ricevuto numerosi riconoscimenti internazionali, tra gli altri, quattro 

World Press Photo (1998, 2007, 2010, 2011), il W. Eugene Smith Memorial Fund 

(2008), il Getty Images Grant for Editorial Photography (2010) e il Days Japan 
International Photojournalism Award (2010). È stato invitato per una residenza 

d’artista al Festival de Photographie de Deauville (2022). Ha collaborato con 
diverse testate internazionali come il New Yorker, Geo, Paris Match e Stern. Dal 

2008 è membro dell’agenzia VII. 
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Torre del Lago Puccini (Lucca), maggio 2023 © Stefano De Luigi 

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

Stefano De Luigi: Il Bel Paese  a cura di Chiara Ruberti 

dal 15 settembre al 15 ottobre 2023, Sala Liguria 
Palazzo Ducale di Genova, Piazza Matteotti 9, 16123 Genova (GE) 

 010 8171600 | palazzoducale@palazzoducale.genova.it | www.palazzoducale.genova.it  

Orario: 10:00 – 19:00 
 

Humberto Tan: "Domani andrà meglio" 

da https://fotomuseumaanhetvrijthof.nl/ 

Il Museo della fotografia al Vrijthof di Maastricht presenta fino al 17 marzo 

2024 una mostra del fotografo e personaggio dei media Humberto 
Tan. Con "Domani andrà meglio", il museo mostra un'impressionante 

selezione di ritratti ravvicinati di centenari e foto delle loro mani e degli 
interni. La nostalgica fotografia in bianco e nero è accompagnata da 

interviste stimolanti ed esplicative. 

Per più di tre anni, Humberto Tan ha viaggiato in tutto il paese per fotografare più 

di cento persone di età pari o superiore a cento anni. Nelle conversazioni 
successive, l'appassionato fotografo ha posto loro quattro domande di vita 

identiche sulla loro felicità, paure, lezioni di vita e sogni per il futuro. Ha anche 

chiesto un consiglio sulla salute. 

Il risultato è una bellissima raccolta di foto e interviste, a volte penetranti, 

commoventi, allegre o tristi. E di solito lo sono tutti nello stesso momento. Dipinge 
un quadro intrigante del secolo scorso e fornisce spunti sorprendenti grazie a 

diecimila anni di esperienza di vita. I trittici e le interviste sono raccolti 

mailto:palazzoducale@palazzoducale.genova.it
http://www.palazzoducale.genova.it/
https://fotomuseumaanhetvrijthof.nl/
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nell'elegante libro da tavolino da 408 pagine "Domani sarà migliore". C'è una 

nuova edizione appositamente per la mostra. 
 

 

Cornelia Janna Hoekstra © Humberto Tan 

Humberto Tan crede nel potere degli anziani e da anni ne è affascinato. “Domani 
andrà megli”', tratto da una canzone di Willy Derby del 1939, si riallaccia al filo 

conduttore che cominciò a scoprire durante le sue conversazioni.  

Oltre alla saggezza, all’energia e alla salute vitale degli ultracentenari, ciò che lo 

colpì fu l’infinito ottimismo nel continuare a guardare avanti. La felicità è nei piccoli 
momenti, spesso con la famiglia e gli amici, che rendono la vita degna di essere 

vissuta. 
 

 

Grietje Roos-Saal © Humberto Tan 
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La mostra è supportata da video e audio tour per adulti e bambini. Il Museo 

fotografico aan het Vrijthof organizza un programma collaterale con talk show, 
conferenze di artisti, corsi di perfezionamento e attività scolastiche in cui i giovani 

incontrano gli anziani. È stato realizzato un documentario in collaborazione con 
Cinetree. La curatrice ospite è l'allestitrice internazionale Anke Degenhard. 

 

 

Rijkman Groenink © Humberto Tan 

Humberto Tan (Paramaribo, 1965) è un conduttore televisivo e radiofonico, 
giornalista sportivo, scrittore e fotografo. Ha conseguito una laurea in  

giurisprudenza ad Amsterdam.  

Nel 2016 Tan è stato il vincitore della prima edizione del programma televisivo 'Het 

Perfecte Plaatje' con la pubblicazione delle sue foto sulla rivista National 

Geographic.  

In qualità di ambasciatore della Croce Rossa olandese e del World Wildlife Fund, 
ha realizzato reportage fotografici in Bangladesh, Ruanda e Brasile. Il Museum de 

Fundatie di Zwolle ha presentato nel 2017-2018 la mostra 'Poor but Proud'. 

------------------------- 
Humberto Tan: "Domani andrà meglio" 
fino al 17 marzo 2024 

Fotomuseum Aan het Vrijthof, Vrijthof 18, LD 6211 Maastricht 

043 321 13 27 | info@fotomuseumaanhetvrijthof 
www. fotomuseumaanhetvrijthof 

Orario: da martedì a domenica 10:00 – 17:00 

Thirza Schaap – Cast Away 

da https://www.bildhalle.ch/ 

 “Quando travesti la bruttezza con la bellezza, questa entra nella mente attraverso 
un’altra porta.” - Thirza Schaap 

 

http://www.fotomuseumaanhetvrijthof.nl/
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Popov – from the series Plastic Ocean, 2021 © Thirza Schaap 

Lungo la costa del Sud Africa, Thirza Schaap raccoglie bottiglie e borse della spesa 

scartate per creare sculture fantasiose, spesso per poi fotografarle.  

La giustapposizione di repulsione e bellezza è imperativa in queste 
immagini; Thirza mira ad abbattere queste barriere sfidando la nostra percezione 

di ciò che troviamo attraente. Queste foto sono bellissime, ma mettono anche in 

luce una realtà inquietante.  

Un fiore bianco poggia su un vaso di plastica arruffata con puntini di luce sparsi 

attorno. Una bottiglia modellata da frammenti prende vita come puoi quasi 

coglierla dallo sfondo.  

C'è una sorta di 'bellezza inquietante' in questi oggetti trasformati da Thirza 
Schaap; pezzi di plastica raccolti dalla costa di Cape Town e trasformati in 

particolari fotografie; pezzi di spazzatura una volta scoraggianti ora sono diventati 

gradevoli.  
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Crumple – from the series Plastic Ocean 2019 © Thirza_Schaap 

Osservando come i detriti si riversavano sulla spiaggia locale come coriandoli nella 

sabbia, Schaap ha avuto l'ispirazione di avviare Plastic Ocean come progetto in 
corso "per aumentare la consapevolezza sull'inquinamento... per cercare di 

prevenire, o almeno ridurre, l'uso della plastica".  

Cannucce, infradito, spazzolini da denti, bottiglie e altro ancora vengono raccolti, 
asciugati e accuratamente ordinati per creare un collage surreale. Rimodellate le 

composizioni di nature morte, gli oggetti sono scattati su fogli di carta pastello o 

sabbia in piena luce naturale.  

L'effetto è bizzarro, giocoso e pop; paradossalmente queste macerie non ci 
disgustano. Il loro aspetto delicato sembra mascherare l’urgenza 

dell’inquinamento da plastica sulle nostre spiagge, ma questa prima impressione 

svanisce presto.  

I relitti sembrano spiacevolmente belli. Schaap gioca con questo utilizzando e 
aggiungendo colori polverosi, ombre sorprendenti e probabilità quotidiane. Il suo 

lavoro sembra giocare un gioco chiedendosi se il fascino estetico di questi oggetti 
possa superare la loro ottusità utilitaristica e, nel caso degli oggetti di Schaap, il 

pericolo che rappresentano.  

Nonostante il loro dolce fascino, le immagini di Schaap sono anche profondamente 

inquietanti. Dopotutto, una festa globale c’è stata, e queste immagini sono scorci 

delle sue brutte conseguenze, frammenti dell’insostenibile volume di rifiuti della 

nostra voracità collettiva.  

Poiché i luoghi di celebrazione appaiono così spesso il mattino dopo, le 
composizioni di Schaap sono piene di divertimento trascorso, di cose ormai prive 

di utilizzo, sbiadite, sgonfie o rotte. Queste cose sono state buttate via, ma 

persistono, incapaci di decomporsi, resistendo alla cancellazione.  

Thirza Schaap è una fotografa e artista visiva olandese. 
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Frog – from the series Plastic Ocean 2017 © Thirza_Schaap 

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

Thirza Schaap – Cast Away 

dal 22 settembre al 2 dicembre 2023 

Galerie Bildhalle, Willemsparkweg 134H, NL-1071 HR Amsterdam 

+31 20 808 88 05   |   info@bildhalle.nl    |   https://www.bildhalle.ch/ 
Orario: da mercoledì a sabato  12:00 – 18:00 o su appuntamento 
 

Silvia Plachy |  Echi e presagi 

da https://www.bronxdoc.org/ 

Sylvia Plachy è una delle fotografe più prolifiche e influenti della fine del XX 

secolo. Dopo essere fuggita dalla rivoluzione ungherese da bambina, nascosta in 
un carro trainato da cavalli, Sylvia arrivò a New York City e studiò al Pratt Institute, 

laureandosi nel 1965.  

Unendosi al Village Voices sotto la guida del sostenitore del New Journalism Clay 

Felker nel 1974, Sylvia continuò a documentare tre decenni di avvenimenti 

culturali, omicidi, artisti, rivolte, scrittori, animali da circo e scene di strada.  

Le sue fotografie catturano un'epoca in cui New York City era sia un centro di 

cultura e arte mondiale sia un calderone ribollente e profondamente fratturato di 

politica, razza, classe, corruzione e denaro. 

mailto:info@bildhalle.nl
https://www.bildhalle.ch/
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©Silvia Plachy 

Incursioni occasionali nell'Europa dell'Est, durante la prima Guerra del Golfo e in 

Sud America punteggiarono le migliaia di incarichi di Sylvia a New York City, 

principalmente per The Voice, e occasionalmente anche per Metropolis e altre 

pubblicazioni. 

Armata di notevole fascino e di cinque fotocamere, tra cui una malconcia Leica 
(per i notiziari o il lavoro di strada), una Hasselblad (di solito per i ritratti) e una 

Widelux panoramica (spesso per sfilate e paesaggi), Sylvia ha infranto quasi ogni 
regola di composizione, molte regole di illuminazione e alcune regole di decoro 

mentre si spingeva o si faceva strada oltre le linee di polizia, nelle palestre di boxe, 

nei gala dell'alta società e tutto il resto. 

 

©Silvia Plachy 

Le immagini risultanti di Sylvia - intensamente personali, liriche e talvolta 
devastanti - hanno portato un'energia sorprendente e ricca di informazioni sulle 

pagine del Village Voice , il giornale alternativo più letto negli Stati Uniti per 

quattro decenni. Come fotografa dello staff, ha collaborato a stretto contatto con 
scrittori tra cui Guy Trebay, Anna Mayo e James Ridgeway. A volte, le cornici nere 

che stampava attorno alle sue immagini sembravano l'unica cosa che teneva sotto 
controllo la vitalità esplosiva delle sue fotografie mentre illustravano le storie più 
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importanti della giornata, o popolavano le sue varie rubriche settimanali di foto: 

Unguided Tour, ER, Found Memories. , Woodhaven Blvd, Coney Island Summer e 

altro ancora. 

Decenni prima che 95 milioni di foto al giorno venissero pubblicate su Instagram, 
non pochi newyorkesi aspettavano all'edicola di Astor Place il martedì sera le prime 

copie di Wednesday's Voice, ansiosi di vedere quale fetta fuori dal comune della 
vita della scorsa settimana Sylvia aveva congelato per sempre su Tri-X. Autrice di 

sei libri di fotografie tra cui Unguided Tour e Red Light, Sylvia vive nel Queens ed 
è sposata con l'insegnante di studi sociali in pensione Elliot Brody. Sono genitori 

del pluripremiato attore Adrien Brody che, da bambino, accompagnava spesso 

Sylvia nei suoi incarichi. 

Testo: Mike Kamber/Bronx Documentary Center 

Mostra a cura di Sylvia Plachy  

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

Silvia Plachy |  Echi e presagi 
dal 29 settembre al 5 novembre 2023 

Bronks Documentary Center, 614 Courtland Avenue, Bronx, NY 10451 
718.993.3512   |  info@bronxdoc.org   | www.bronxdoc.org/ 

Orario: giovedì-venerdì 15:00-19:00, sabato-domenica 13:00-17:00 - Ingresso 
gratuito 

 

La fotografia di Nan Goldin 

di Elvira Del Guercio da https://www.iltascabile.com/ 

Simbiosi tra arte e vita quotidiana nell’opera della fotografa statunitense. 

 

©Nan Goldin 

Lo sguardo e le attenzioni di una giovane donna alle prese con i primi turbamenti 

erotici sono magnetizzati dalla presenza di un affascinante architetto che le abita 
proprio davanti. Ogni mattina la ragazza si sveglia col pensiero di doverne spiare 

ogni movimento, da quando mette piede in balcone per sgranchirsi le gambe e 

mailto:info@bronxdoc.org
http://www.bronxdoc.org/
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salutare la splendida vista romana che gli si dipana davanti agli occhi a quando sta 

per indossare camicia e cravatta per recarsi a lavoro. Spesso è lei stessa a 
presentarsi da lui, a sorpresa, con il fare smaliziato e puro di chi non è del tutto 

consapevole di quello che sta facendo. Finché un giorno questo architetto non la 
invita a cenare in una magione che sta ristrutturando in campagna insieme al 

fratello. A un certo punto il fratello dovrà uscire. I due rimangono soli. I due fanno 
l’amore. Ho descritto in pochissime parole qualche momento di uno dei film più 

belli della storia del cinema, I dolci inganni (1960) di Alberto Lattuada, e l’ho 
descritto non per una consonanza tematica con l’opera dell’autrice di cui sto per 

parlare: a stimolare questa insolita associazione mentale sono state “soltanto” 

delle immagini, o meglio, il ricordo che ne avevo.  

Dopo aver visto al cinema All the Beauty and the Bloodshed di Laura Poitras, a 

febbraio, decido di documentarmi sulla vita di Nan Goldin e comincio a leggere 
articoli, interviste, ma soprattutto a guardare e riguardare le sue fotografie reperite 

su internet e Instagram e poi su libri fotografici. Come se queste immagini non 
avessero bisogno della tutela del testo e di una didascalia per parlare al pubblico. 

Come se bastassero da sole e anzi eventuali descrizioni le depotenziassero. E la 
copertina del libro The Ballad of Sexual Dependency di Nan Goldin – libro che 

raccoglie una serie di fotografie scattate negli anni Settanta e Ottanta in giro per 
gli Stati Uniti – mi ha inspiegabilmente ricordato la sequenza finale di I dolci 

inganni. Qui Lattuada riesce a rendere solo con l’immagine e senza alcuno scambio 
di battute quel senso di profonda lacerazione e distacco percepito dal corpo, dal 

volto corrugato e dallo sguardo perduto e senza più punti di riferimento della 
giovane, interpretata da Catherine Spaak, una volta trascorsa la notte con l’uomo 

dei suoi desideri: l’aver realizzato la fine di una fase esistenziale e tutto il dolore 

che questa consapevolezza si porta con sé. 

Gli occhi malinconici di Spaak si riflettono in quelli ugualmente malinconici ma più 

cupi e rassegnati di Nan Goldin che scruta il suo fidanzato, Brian, dopo aver fatto 
l’amore, lui sul ciglio del letto a fumare una sigaretta e nel background 

dell’immagine lei che si aggrappa con tutte le sue forze a un cuscino. Questa 
foto, Nan and Brian in Bed, scattata a New York City nel 1983, ha una genesi 

particolare: Goldin capisce che a molti suoi amici non piaceva l’idea di rivedersi in 
fotografie sessualmente esplicite e quindi, rispettosa della loro idea, in un primo 

momento le toglie, e poi capisce di dover andare in scena lei stessa, di dover 
essere l’oggetto del suo stesso sguardo. Posiziona, dunque, la macchina fotografica 

fissa davanti al suo letto e comincia a fare l’amore con Brian. In una recente 
intervista Goldin dichiara che quella fotografia conteneva i germi di una violenza 

che di lì a poco si sarebbe manifestata. La donna, i cui occhi ancora tentavano di 
instaurare una qualche forma di connessione e contatto con l’uomo che amava, 

era profondamente spaventata. C’era una fibrillazione, nei suoi occhi, uno stato di 
inquietudine evidente anche nella posa del suo corpo che a stento si vede, con il 

solo rosso dei capelli che usciva dalle coperte che la avvolgevano; di tutti questi 

dettagli, Goldin dice di averne realizzato la forza anni dopo, al momento della foto 
erano tutte sensazioni che il suo corpo presagiva ma che tentava comunque di 

reprimere, fino alla completa distruzione, quando Brian arrivò quasi ad 
ammazzarla, “uccidendo” proprio i suoi occhi, tumefatti dalle botte, lasciati su un 

pavimento in mezzo a tutto il sangue e alle lacrime.  

Creare una relazione simbiotica tra vita quotidiana e arte è ciò a cui Nan 

Goldin aspira fin dagli inizi della sua carriera da fotografa. 

In Nan and Brian in Bed, lo sguardo di Goldin preannuncia silente la fine della sua 

storia d’amore e il terrore dei suoi occhi e le geometrie perfette dello scatto fanno 
sì che lo spettatore vi scorga ancora un altro elemento. Lo spazio vuoto tra il bordo 

del letto e la piccola sagoma di Goldin raccontano quando l’amore cessa di esistere 
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e subentrano l’incomunicabilità e la distanza tra l’uno e l’altra, che a poco a poco 

si fanno incolmabili, cose che, a detta della fotografa, avrebbero portato la 
relazione nel caos più totale. La copertina di The Ballad of Sexual 

Dependency inquadra la calma prima della reciproca fine. Goldin ha spesso 
raccontato questa forma di lontananza che si crea tra le persone, dopo un litigio, 

dopo una relazione durata decenni, dopo l’aver preso coscienza di un tradimento, 
specialmente in questa raccolta di fotografie. Couple in Bed (Chicago, 1977) ritrae 

un’altra coppia a letto e in questo caso lo spazio vuoto tra di loro non lo vediamo 
ma è chiaramente costruito attraverso la posizione dei due corpi nella stanza da 

letto. I loro sguardi non si incrociano, guardano un punto fisso chissà dove, in un 
fuori campo che non c’è dato conoscere, né i corpi accennano a toccarsi e quel 

senso di distacco e distanza di cui parlavamo prima è acuito dalle pareti blu scuro 

che contrastano il giallo ocra delle lenzuola e che ci riportano a un’atmosfera quasi 

surrealista.  

Creare una relazione simbiotica tra vita quotidiana e arte è ciò a cui Nan Goldin 
aspira fin dagli inizi della sua carriera da fotografa. Fin da quando decide di 

abbandonare i genitori che nella prima fase della sua vita percepiva come degli 
estranei. I suoi genitori non si sentivano in grado di crescerla, specialmente dopo 

il suicidio della sorella, cui era stata diagnosticata la depressione – malattia 
ritenuta incurabile e indegna negli anni Cinquanta: dal suicidio della sorella, che 

Goldin, nel documentario di Laura Poitras, definisce “il più estremo atto di 
ribellione” e di manifestazione di sé, ha avuto origine ogni riflessione, scatto, lotta, 

slide show di Nan Goldin. “She saw the future and all the beauty and bloodshed”: 
la cartella clinica della sorella di Nan recitava queste strane parole – insolite per 

una diagnosi medica – e sono le parole che potrebbero fare da sottotesto a 
racconto del dolore e del trauma da parte di Goldin, che si diversifica negli anni, 

ramificandosi nelle tantissime personalità e figure di artisti e amici che avrebbe 

incontrato nella sua vita.  

Per trentacinque anni, Goldin ha registrato ogni sua esperienza e lo slide show The 

Ballad of Sexual Dependency, presentato al pubblico per la prima volta nel 1985 
al Whitney Biennial, rappresenta l’apice di questo sforzo e di questa tensione 

conoscitiva. Un ibrido di fotografie, piccoli film e installazioni artistiche, circa 
settecento, accompagnate da una colonna sonora specifica che spesso era la voce 

di Maria Callas, considerata da Goldin perfetta perché incarnava quella mescolanza 
tra ruvido e armonioso che era propria della sua ricerca artistica. Ma perché lo 

slide show? In un’intervista rilasciata nel 1986, Goldin parla del carattere 
universalizzante dello slide show che crede aiuti a trascendere il mondo specifico 

di chi l’ha realizzato, guardando all’ampio spettro di emozioni che definiscono i 
rapporti tra uomini e donne, pratica legata, inoltre, all’ossessione della fotografa 

per la memoria. Nelle varie riproposizioni di The Ballad, le fotografie sono sempre 
organizzate tematicamente: immagini che rappresentano ruoli di genere 

stereotipati e non, coppie, l’amore, la dipendenza e l’alienazione sono combinati in 

maniera evocativa con il sonoro.  Questa modalità di giustapposizione tra 
immagine – realizzata su più supporti mediali – e musica era funzionale a 

chiarificare determinati statement politici.  

She saw the future and all the beauty and bloodshed: la cartella clinica 

della sorella di Nan recitava queste strane parole – insolite per una 

diagnosi medica. 

Con The Ballad of Sexual Dependency, Goldin ha ripercorso la storia della seconda 
metà del Novecento costruendo quello che in, Cultura visuale, Michele Cometa 

definisce “dispositivo atlante” riferendosi a come Aby Warburg decideva di 
impostare la sua ricerca storica e iconografica nelle varie versioni dell’Atlas 

Mnemosyne. Due lavori, quelli di Goldin e Warburg, e impostazioni stilistico-
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contenutistiche senz’altro diverse e antitetiche anche in ciò che si voleva 

raccontare: per Warburg si trattava di comprendere la contemporaneità attraverso 
lo studio delle sopravvivenze dell’antico nel mondo moderno, creando un 

“dispositivo”, riprendendo ancora Cometa, “in cui gli spazi intermedi sono metafora 
e materia allo stesso tempo, su cui scorre un flusso ininterrotto, verbale come 

visuale, delle associazioni, memorie, delle sopravvivenze che caratterizzano la vita 
delle immagini.” Quella dell’atlante così come pensata da Warburg è una forma 

che consente di pensare il molteplice, l’ibrido e soprattutto di immaginare nuovi 
nessi tra le immagini, gli oggetti, le persone. L’atlante è il dispositivo a-cronico per 

definizione. Non rappresenta: mostra, costituisce il senso e lo decostruisce.  

Il principio atlante, ossia la disposizione e collezione di immagini e parole –  parole 

che nell’atlante di Goldin vengono sostituite dai testi delle colonne sonore – su un 

unico supporto mediale, individua nella comparazione e giustapposizione delle 
immagini una risorsa teorica fondamentale per capirne significato, evoluzione ed 

effetti comunicativi. Warburg, ad esempio, raccontava l’evoluzione iconografica 
della donna-oggetto con la giustapposizione di una incisione tedesca del 1525 di 

Anton Woensam (La donna saggia) la rappresentazione della donna ideale da parte 
dell’artista americana Anita Page, che risale al 1928 (L’ideale donna dello schermo) 

e l’autoritratto ironico e provocatorio che fa di sé una delle prime attiviste del post-
porno, Annie Sprinke (Anatomia di una pin-up, 2006). Veniva, quindi, individuato 

un tema e da lì si procedeva alla sua decostruzione e ricostruzione attraverso 
l’immagine. Con The Ballad, Goldin mi sembra conservare l’intento politico di 

Warburg nella misura in cui le sue fotografie raccontano con piglio provocatorio 
più tagliente ed estremo una determinata realtà. Questa ambizione si definisce, in 

particolar modo, nella scelta delle soggettività trans e drag che ha voluto porre in 
risalto, in un momento storico e culturale dove, se non per qualche eccezione, 

vivevano nel timore e nella repressione. Il desiderio di Goldin era mostrarli come 

un “terzo genere” glorificandoli in quanto ri-creatori di sé stessi attraverso 
l’esposizione pubblica dei propri desideri. I corpi che la fotografa racconta sono dei 

“corpi in pericolo”, per citare Olivia Laing. Se il corpo è un oggetto la cui libertà è 
ridotta dal mondo e, nello stesso tempo, una forza di liberazione a pieno titolo, 

con una particolare narrazione per immagini di questi corpi queer come corpi che 

r-esistono, Goldin allude proprio a questa compresenza.   

Nel saggio Corpi queer, film queer in Portogallo contenuto nel recente 
volume Atlante del cinema queer contemporaneo (Meltemi, 2023), a cura di 

Andrea Inzerillo, lo studioso Antonio Fernando Cascais scrive che un corpo queer 
è un corpo che r-esiste, corpo perché “si materializza come esperienza corporea, 

narrativa, organica, meccanica. Ed è queer perché produce e plasma sé stesso 
attraverso pratiche artistiche, tecniche e politiche che disarticolano il legame tra il 

suo sesso biologico, la sua performance sociale di genere e la sua soggettività 
sessuale”. Se un corpo queer è tale perché contrasta un’identità autocostruita 

contro quella imposta dall’eteronormatività, come si racconta, o meglio, in che 

modo fotografa può restituire al pubblico il potenziale rivoluzionario di questo 
corpo? Prendiamo Bea As a Blonde Venus (1974) o l’iconica fotografia Misty and 

Jimmy Paulette in a Taxi (1991): lo sguardo di Goldin,  il bianco e nero granuloso 
della prima e l’iperdefinizione tonale della seconda, non sta lì a rivelare la 

“stranezza” dei soggetti ritratti, non vuole ridurli a oggetti di pura contemplazione, 
predatoria e violenta; il suo è un punto di vista che va a coglierne la complessità 

e umanità, rispettando le performance – il loro essere nel mondo in quanto corpi 
che rivendicano un’altra pelle – dei suoi soggetti, senza andare a cercare una 

qualche forma di verità dietro la maschera.  

Se il corpo è un oggetto la cui libertà è ridotta dal mondo e, nello stesso 

tempo, una forza di liberazione a pieno titolo, con la narrazione per 
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immagini di questi corpi queer come corpi che r-esistono, Goldin allude 

proprio a questa compresenza. 

La fotografia queer di The Ballad ha illuminato il modo in cui i corpi dei drag king 

e delle drag queen sono stati rifatti, ricostruiti e “risoggettivizzati”, per riprendere 
Cascais, nella loro lotta per la sopravvivenza in un mondo in cui la loro esistenza 

è possibile solo in quanto r-esistenza. In relazione al potenziale rivoluzionario di 
questi corpi a cui la fotografia restituisce nuova (e vera) vita, leggere Everybody. 

Un libro sui corpi e sulla libertà (Il Saggiatore, 2022) di Olivia Laing è stato come 
ripercorrere attraverso le parole una certa parte della ballata di Goldin, 

specialmente le fasi in cui si racconta della malattia. Come la fotografa, non c’è 
percorso che Laing abbia timore di esplorare. Scrive del corpo malato, dei corpi 

imprigionati, dei corpi che protestano e del corpo sessuato e sessualizzato, e dei 

corpi che hanno subito violenze e soprusi, illuminando, con una scrittura che si 
situa a metà tra autobiografia e saggismo, le forze e le fragilità della forma 

corporea. Le esperienze personali della scrittrice fanno da sfondo al libro, 
permettendo ad altre voci di esprimersi in prima persona, alla stregua di Goldin 

in The Ballad of Sexual Dependency, in cui la fotografa presenta vari slideshow 
della propria esistenza dagli anni Settanta fino all’attivismo politico che ha 

caratterizzato i suoi anni più recenti, combinando la propria esperienza con quella 
di altri e altre che hanno attraversato il suo cammino, facendoli parlare tanto con 

la voce quanto con l’immagine.  

Goldin ha ridefinito l’estetica fotografica del corpo queer così come quella del corpo 

malato. Alla fine del 1989, la fotografa organizza una mostra collettiva all’Artist 
Space di New York, “Witnesses: Against Our Vanishing”, con cui si posiziona 

politicamente durante la crisi sociale e culturale dovuta al diffondersi incontrollato 
dell’Aids. All’inizio di All the Beauty and the Bloodshed, Goldin sottolinea 

l’importanza della differenza tra la Storia e il vero ricordo, definendo quest’ultimo 

“sporco” perché contaminato dalle narrazioni egemoniche, semplificatorie e 
confortanti. Con le fotografie che ha scattato ai suoi amici più cari nei momenti più 

tragici della malattia, nella solitudine domestica così come in ospedale, l’intenzione 
– oltre quella più intima, viscerale, di non lasciare andare così facilmente le 

persone che amava– era di registrare la memoria reale congelata nel tempo.  

Così come per i soggetti drag, non si trattava di documentarne semplicemente la 

realtà, e quindi la malattia, ma di capire in che modo questi corpi perdessero sé 
stessi con il progredire della malattia. Fotografie come Gilles in His Hospital 

Bed (1993) o Gilles and Gotcho Embracing (1992) mostrano rispettivamente un 
corpo steso a letto cadaverico e rigido, svuotato in tutte le sue forze vitali e due 

corpi che invece provano a reggersi, l’uno sull’altro, con l’enfasi sulle spalle e il 
torso forti. È un tentativo di definire questi corpi ancora come r-esistenti, da un 

lato, accompagnandoli fin nella fase finale, di rilascio e distensione. La voce di 
Goldin è risultata cruciale nel riconfigurare frontiere e bordi, nel trasformare quella 

che era un’alterità – “esotica”, per i corpi drag, e “mostruosa” per i corpi malati – 

in un’istanza attiva e potente.  

Non si trattava di documentarne semplicemente la realtà, e quindi la 

malattia, ma di capire in che modo questi corpi perdessero sé stessi con il 

progredire della malattia. 

L’attenzione si riversava, quindi, nella forza evocativa dei soggetti rappresentanti 
ma anche nel modo in cui le immagini sono disposte: la logica dell’atlante di Goldin 

è quella del montaggio, che è interessata alle relazioni più che alle sostanze. La 
fotografa non ha mai smesso di intervenire sui suoi slide show, con editing e 

rivisitazioni sempre nuove e complesse, che in un certo qual modo rispondevano 
a neonati bisogni ed esigenze artistiche differenti. Così come nel cinema, il 
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montaggio è necessario a Goldin per acuire progressivamente l’effetto di 

inquietudine ed euforia alluso nei primi momenti dei suoi slide show, fino a 

scatenare nel pubblico le emozioni più radicali, riso, pianto, terrore.  

Sono passati trentacinque anni da The Ballad of Sexual Dependency ed è un’opera 
che risuona ancora nel mondo. Su queste fotografie, che hanno raccontato la verità 

di un tempo, Goldin ritorna spessissimo, andando a ricontestualizzare la prefazione 
al libro o a modificare, con la pratica del montaggio, le presentazioni, volendo 

continuare ad aggiornare “the record of her life”, così come la fotografa afferma in 
un saggio del 2022 sulle ragioni che continuano a legarla alla sua opera più 

importante e incisiva. Le immagini di Goldin rimandano a un’era pre-digitale in cui 
catturare un volto o una situazione non era così immediato come oggi e in cui 

spesso si incappava in numerosi impedimenti; nonostante ciò, sono immagini che 

continuano ad agire nel mondo sia reale che cibernetico autonomamente, a 
produrre degli effetti in chi le guarda, anche senza il bisogno di un supporto 

testuale o di una didascalia, in continuo divenire e rinnovarsi nei significati proprio 

grazie alle relazioni che intrecciano con la realtà in cui si collocano.  

Se lo sguardo non agisce in maniera neutrale ma è condizionato da una cultura e 
da un modo preordinato di vedere che influisce sul soggetto al di là della sua 

creatività, il punto di vista occidentale è stato abituato a oggettificare chi è altro, 
andando a romanticizzarne o esotizzarne i caratteri. Goldin, invece, è riuscita a 

portare avanti uno sguardo sulla realtà, “ecologico”, riprendendo la nozione di 
“sguardo ecologico” elaborata da Luigi Ghirri in relazione all’ambiente e allo spazio, 

che ha raccontato il margine, il queer e la subalternità senza bloccarne o impedirne 
l’autonomo parlare di sé.  

------------------ 
Elvira Del Guercio studia Italianistica a Roma Tre e si occupa di cinema e 

serialità televisiva. Ha collaborato con alcuni festival come giurata e 

selezionatrice e si interessa di femminismi e studi di genere. Scrive per riviste 
online e cartacee tra cui Cineforum, Nocturno, Singola e L' Eco Del Nulla. 

 

I mondi di Jill Freedman 

da https://lagalerierouge.paris/ 
 

 

https://aperture.org/editorial/why-the-ballad-of-sexual-dependency-endures-in-the-twenty-first-century/
https://www.iltascabile.com/author/elvira-del-guercio/
https://lagalerierouge.paris/
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Bambina con la cuffietta, serie New York, 1969 © Jill Freedman Irrevocable Trust - Courtesy La Galerie Rouge 

 

La Galerie Rouge organizza la prima mostra personale in Francia dedicata alla 

fotografa Jill Freedman (1939-2019). Poco conosciuta al grande pubblico, Jill 
Freedman è stata tuttavia una delle fotografe americane più importanti della 

seconda metà del XX secolo. Vicino alla tradizione umanista, è una ribelle dal cuore 

grande e una meravigliosa narratrice. 

Il suo lavoro è caratterizzato dal desiderio di essere il più vicino possibile a coloro 

che fotografa per ricostruire le relazioni umane in tutta la loro complessità avendo 
come uniche guide l'altruismo e l'assenza di giudizio. 

Fieramente indipendente e di mentalità aperta, era attratta dalle persone con vite 
emarginate, dalle cosiddette società e comunità “chiuse”. Non li ha mai fotografati 

come estranei ma come suoi amici, persino come membri della sua stessa famiglia, 
immergendosi completamente nella vita dei suoi soggetti per raccontare la loro 

storia nel modo più fedele possibile. Ha così creato un'opera umanista, oscura e 

impegnata, ma anche piena di umorismo. 

La mostra è strutturata attorno a tre “mondi” che Jill Freedman ha incontrato e 
fotografato in un lungo periodo di tempo: le strade di New York, sua città adottiva 

dal 1964; la Marcia dei poveri su Washington organizzata in seguito all'assassinio 
di Martin Luther King nel 1968; e la vita di un circo itinerante nel sud-est degli 

Stati Uniti negli anni '70. 

Fotografa di grande virtuosismo, realizza le proprie stampe, apprezzando 
particolarmente gli effetti chiaroscurali. Spesso oscure, lasciano il posto ad una 

luce che irradia le sue fotografie e le persone che le compongono. 
 

 

Scuola femminile cattolica, Londra, 1969 © Jill Freedman Irrevocable Trust - Courtesy La Galerie Rouge 
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Jill Freedman, nata il 19 ottobre 1939 a Pittsburgh, è una fotografa di 
strada americana vicina alla tradizione umanista. Il suo lavoro è 

caratterizzato dal desiderio di essere il più vicino possibile a coloro che 
fotografa. Fieramente indipendente e di mentalità aperta, si immerge 

completamente nella vita dei suoi soggetti, cercando di raccontare le loro 

storie nel modo più fedele possibile. 

Laureata in sociologia e antropologia all'Università di Pittsburgh, Jill Freedman ha 
lasciato gli Stati Uniti all'età di 21 anni per recarsi in Israele e poi in Europa dove 

ha vissuto per quattro anni. Donna dalle mille vite, la sua passione per la musica, 
e in particolare per il jazz, le permette di finanziare in parte i suoi viaggi cantando 

nei bar – La Contrescarpe a Parigi – oltre che sul set dello show della BBC, Tonight 

Show .a Londra. Tornata negli Stati Uniti, si trasferisce a New York nel 1964, nel 
cuore del Greenwich Village, un quartiere di cui catturò l'entusiasmo culturale negli 

anni 70 e 80.  

Descritta come una fotografa “al servizio dell'umanità”, lasciò la sua lavoro come 

redattore pubblicitario dopo la morte di Martin Luther King nel 1968 per partecipare 
alla “Marcia dei poveri” a Washington DC e vivere a Resurrection City per le sei 

settimane della manifestazione. La rivista Life ha pubblicato le sue fotografie che 
si possono trovare nel primo libro di Jill Freedman intitolato  Old News: 

Resurrection City (edizioni Grossman, 1970). 

All'inizio degli anni '70, guidata dallo sguardo di sua figlia, Jill Freedman seguì per 

due mesi il circo itinerante Clyde Beatty-Cole e pubblicò un libro nel 1975, 
Circus Days, alla fine del suo viaggio. Lo stesso anno, Jill Freedman iniziò a 

fotografare i vigili del fuoco di New York. Questi due anni trascorsi al loro fianco 
culminarono nel libro Firehouse nel 1977.  

 

 

Circus Days, 1971 © Jill Freedman Irrevocable Trust - Courtesy La Galerie Rouge   

Sebbene critica nei confronti della violenza della polizia, produsse poi una serie 
dedicata alla polizia di New York City (NYPD) pubblicata su Street Cops nel 1981. 
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Questa serie consente a Jill Freedman di superare i propri pregiudizi e “svelare 

quest’opera dal di dentro, con umanità”. 

Dopo aver vissuto per alcuni anni vicino a Miami Beach, Jill Freedman ha trascorso 

la fine della sua vita ad Harlem dove è morta di cancro il 9 ottobre 2019. 
--------------------- 

 I mondi di Jill Freedman 
 dal 28 settembre al 2 dicembre 2023 

 La Galerie Rouge, 3, Rue du Pont Louis-Philippe, 75004 Parigi 
  +33 1 42 77 38 24 | galerierouge.pontlabbe@gmail.com  |  www.lagalerierouge.paris 

 Orario: da mercoledì a sabato dalle 11:00 alle 19:00 - martedì su appuntamento. 

Opere fotografiche e fotografie semplici: differenza 
 

di Mariano Acquaviva da https://www.laleggepertutti.it/ 

 

 
 
In quali casi uno scatto fotografico è equiparabile a un dipinto oppure a 

un disegno artistico? Come sono tutelate le semplici foto? 

La legge sul diritto d’autore tutela tutte le opere dell’ingegno frutto della creatività 

delle persone. In esse rientrano i romanzi, le composizioni musicali, le sculture, i 
dipinti e, al ricorrere di certe condizioni, anche le foto. È in questo contesto che si 

pone la seguente domanda: qual è la differenza tra opere fotografiche e 

fotografie semplici? 

Come diremo nel prosieguo, solo per le prime sono considerate opere 
dell’ingegno a tutti gli effetti, con conseguente estensione della disciplina 

prevista dalla legge sul diritto d’autore. Per le seconde, invece, è prevista una 

tutela molto più attenuata. Ma procediamo con ordine. 

 Cosa sono le opere fotografiche? 

 Cosa sono le fotografie semplici? 

 Opere fotografiche e fotografie semplici: differenza 

 Fotografie d’autore e semplici foto: come sono tutelate? 

Cosa sono le opere fotografiche? 

Sono “opere fotografiche” le foto in cui è presente un apporto creativo da 

parte del loro autore, in modo tale da contraddistinguerle dalla mera riproduzione 

di elementi della vita reale quali possono essere, ad esempio, immagini di dolci, di 

piante o di abitazioni prive di originalità. 

http://www.lagalerierouge.paris/
https://www.laleggepertutti.it/author/mariano-acquaviva
https://www.laleggepertutti.it/640789_opere-fotografiche-e-fotografie-semplici-differenza#Cosa_sono_le_opere_fotografiche
https://www.laleggepertutti.it/640789_opere-fotografiche-e-fotografie-semplici-differenza#Cosa_sono_le_fotografie_semplici
https://www.laleggepertutti.it/640789_opere-fotografiche-e-fotografie-semplici-differenza#Opere_fotografiche_e_fotografie_semplici_differenza
https://www.laleggepertutti.it/640789_opere-fotografiche-e-fotografie-semplici-differenza#Fotografie_d%E2%80%99autore_e_semplici_foto_come_sono_tutelate


164 
 

Secondo la giurisprudenza [1], il carattere della creatività emerge 

ogniqualvolta il fotografo riesca ad inserire nell’opera la propria fantasia, il proprio 

gusto, la propria sensibilità, tali da trasmettere le proprie emozioni a chi la esamini. 

La fotografia è quindi tutelata dal copyright quando è il frutto dell’ingegno e della 
creatività del suo autore. Si pensi agli scatti con cui vengono immortalati gli attori, 

i cantanti, le modelle, oppure alcuni scorci paesaggistici particolarmente 

suggestivi. 

Insomma: quando l’immagine non è nuda e cruda, frutto di uno scatta casuale, 
può parlarsi di opera fotografica, la quale è equiparata, in quanto a tutela, a un 

dipinto, a una scultura, a una composizione musicale, ecc. 

Cosa sono le fotografie semplici? 

Al contrario delle opere artistiche, le fotografie semplici sono scatti privi 

dell’originalità tipica del processo creativo che caratterizza un’opera dell’ingegno. 

Secondo la legge [2], sono fotografie semplici le immagini di persone o di 

aspetti, elementi o fatti della vita naturale e sociale, ottenute col processo 
fotografico o con processo analogo, comprese le riproduzioni di opere dell’arte 

figurativa e i fotogrammi delle pellicole cinematografiche. 

Insomma: la classica foto del turista non può essere considerata un’opera 

dell’ingegno e, quindi, una fotografia d’autore, per quanto possa essere bella e ben 

fatta. 

Lo stesso dicasi per la foto di cronaca di un giornale, una foto di gruppo, lo 

scoop di un paparazzo, una foto pubblicitaria, la foto ricordo di un viaggio, ecc. 

La giurisprudenza [3] ha peraltro sottolineato come anche le fotografie semplici 
possono manifestare un’elevata professionalità nella cura dell’inquadratura e 

nella capacità di cogliere in modo efficace il soggetto fotografato; quando però 
manca l’esplicazione dell’originale interpretazione personale dell’autore, 

allora non può parlarsi di opera fotografica. 

Opere fotografiche e fotografie semplici: differenza 

È chiara la differenza tra opere fotografiche e fotografie semplici: mentre le 

semplici fotografie sono immagini di persone o elementi della vita reale ottenute 
con un procedimento fotografico che chiunque può eseguire, le opere fotografiche 

sono dotate di carattere creativo, connotate da evidenti tratti di originalità, 
che permettono di riconoscere l’impronta personale del suo autore e l’espressione 

inventiva della sua personalità. 

Fotografie d’autore e semplici foto: come sono tutelate? 

Da questa differenza derivano precise conseguenze in punto di tutela giuridica, in 
quanto solo le opere fotografiche, essendo considerate alla stregua di qualsiasi 

altra opera dell’ingegno, godono appieno della tutela fornita dalla legge sul 

diritto d’autore. 

La durata della protezione delle fotografie artistiche è di 70 anni dalla morte 
dell’autore. Quest’ultimo vanta non soltanto i diritti patrimoniali sull’opera (diritto 

esclusivo di riproduzione, distribuzione, comunicazione al pubblico, ecc.) ma anche 

i diritti morali. 

In particolare, l’autore vanta il diritto di paternità e quello di opporsi a 

modificazioni dell’opera che pregiudichino il suo onore o la sua reputazione. 

Anche l’autore di una fotografia semplice gode comunque di alcuni diritti di 

esclusiva; in particolare, il diritto esclusivo di riproduzione e diffusione della 

foto. 
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Questi diritti durano per 20 anni dalla produzione della fotografia. Allo scadere 

di questo termine, le foto entrano nel pubblico dominio e possono essere 

liberamente utilizzate da chiunque. 

L’autore delle fotografie semplici non gode invece dei diritti morali, quali il diritto 

di paternità ed il diritto di opporsi alla modifica delle proprie opere. 

Un’altra importante differenza rispetto alle opere fotografiche è che quelle semplici 
sono protette soltanto se riportano il nome dell’autore e l’anno di 

produzione della fotografia. 

In mancanza di tali indicazioni, il loro uso è libero, a meno che non si dimostri la 

conoscenza di tali dati da parte dell’utilizzatore. 

È dunque chiaro che le fotografie semplici godano di una tutela ridotta rispetto a 

quella del diritto d’autore; pertanto, chi intende utilizzare una foto deve essere 

messo in condizione di sapere se la stessa è ancora protetta (o se sono passati 20 
anni dalla sua produzione) e a chi rivolgersi per chiedere l’autorizzazione. Ove ciò 

non sia possibile, l’utilizzo è libero. 

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

[1] Trib. Bari, sent. del 27 settembre 2006. 
[2] Art. 87 l.d.a. 

[3] Trib. Milano, sent. n. 6099/2017. 
Autore immagine: depositphotos 

 

Massimo Baldini – Italia Revisited  
 

Comunicato stampa 
 

 

da Italia Revisited, © Massimo Baldini, Courtesy l’artista 
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Dal 29 settembre all’8 ottobre, nella Sala Cavazza del Complesso del Baraccano, 

nel quartiere Santo Stefano, a Bologna, apre la mostra fotografica ITALIA 
REVISITED. Campionario per immagini di Massimo Baldini, a cura di Claudio Marra. 

Esposte 86 fotografie a colori, insieme all’omonimo libro d’artista, che 

rappresentano un’indagine dell’autore sul paesaggio italiano contemporaneo.  

Alla metà degli anni Ottanta il Viaggio in Italia di un gruppo di fotografi capitanati 
da Luigi Ghirri ha rivoluzionato l’iconografia del paesaggio nel nostro paese, 

liberandola dal vecchio modello-cartolina. Trascorso un quarantennio, siamo di 
fronte a una nuova radicale trasformazione. Ai tempi di Ghirri era da poco iniziata 

la transizione del sistema produttivo italiano dalle grandi fabbriche postbelliche – 
il triangolo industriale al nord, le cattedrali nel deserto al sud – alle imprese piccole 

e piccolissime disseminate nei distretti industriali e nelle zone artigianali, ma anche 

dietro casa, sotto casa o addosso alla casa, come un tempo capitava a chiese e 

cappelle.  

In questo paesaggio ormai interamente segnato dalla pervasività della produzione 
è sbiadita ogni separatezza tra diversi ambiti di vita: teatri che somigliano a 

stabilimenti, abitazioni che somigliano a cimiteri che somigliano a scuole, chiese 
che somigliano a ristoranti che somigliano a centri direzionali che somigliano a 

bunker. E poi cortili che sconfinano in piazzali di carico, zone residenziali che 
sconfinano in sterpaglie, aree industriali che sconfinano in campi coltivati. È uno 

scenario segmentato da strade, autostrade, guardrail, binari, viadotti, canali di 
scolo; scandito da torri, campanili, ciminiere, piloni, tralicci, gru; maculato da 

spianate, parcheggi, cave, cumuli di materiali da costruzione, detriti; imbrattato 
da ogni sorta di superfetazioni edilizie e imbellettato da stravaganze di archistar 

locali. Ma ogni tanto, sorprendenti pietre rare: guizzi di creatività, lampi di ironia, 
magnifiche incongruenze.  

 

 

da Italia Revisited, © Massimo Baldini, Courtesy l’artista 
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Una commistione inestricabile in cui anche l’arte, che in passato era confinata in 

una dimensione sacrale, fuori dall’ordinario, è diventata un elemento onnipresente 
della vita ordinaria. Manufatti «artistici» di vario tipo, spesso contaminati dal kitsch 

ma a volte difficilmente distinguibili da quelli considerati autentici, popolano hotel, 
bar, piazze, cortili, giardini. Ecco allora che il paralume di una lampada dialoga con 

la cupola del Brunelleschi, il David di Michelangelo sorveglia uno sportello 
bancomat, un bronzo di Riace garantisce la segnalazione di Tripadvisor, il 

decoratore di una pizzeria cita Edvard Munch.  

ITALIA REVISITED sollecita in noi un nuovo sguardo, al contempo partecipe e 

disincantato. Il paese dei nonni e dei bisnonni, che innumerevoli mostre e libri 
fotografici continuano a proporci con nostalgia e vagheggiamento, non esiste più. 

Non serve figurarcelo come un mondo fatato cui attingere grazie a fotografie 

«poetiche» che obliterano la realtà. Se vorremo salvare la grande bellezza italiana 
dovremo prima osservare lucidamente cosa è diventata e poi, se ne saremo capaci, 

reinventarla.  

Massimo Baldini si è laureato in Sociologia economica all’Università di Firenze. 

Dopo aver lavorato a lungo in campo editoriale, si è dedicato esclusivamente alla 
fotografia. Tra le sue mostre personali: Italianité, Parigi, Maison de l’Italie, 2017; 

A Tour not so Grand, Bologna, Fondazione Carlo Gajani, 2018; White Noise, Milano, 
Galleria Made4Art, 2022. In volume ha pubblicato Gli Italiani, con testi scelti da 

Claudio Giunta, Bologna, Il Mulino, 2019. 

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

Massimo Baldini - ITALIA REVISITED. Campionario per immagini  
dal 29 settembre all’8 ottobre 2023 

Complesso del Baraccano – Sala Giulio Cavazza, via S. Stefano 119, Bologna 

  051 203040   |   info@massimobaldini.net    |   www.massimobaldini.net 
Orario: tutti i giorni, ore 17:00-20:00 

 

Swim till I Sank – mostra di Gabriele Stabile 
 

da https://www.micamera.com/ 
 

(…) non intendevo annegarmi. Intendevo nuotare finché non fossi affondato. 
– Joseph Conrad, da “Il compagno segreto” 
 

 ©Gabriele Stabile 

Dopo anni di lavoro come fotoreporter in Italia, negli Stati Uniti, in Medio Oriente 

e in Nord Africa, Gabriele Stabile si è rimpossessato delle proprie immagini. In 
mostra, una serie di opere uniche nate dalla rielaborazione del suo archivio 

fotografico. 

https://segnonline.it/events/massimo-baldini-italia-revisited/''%7D)
http://www.massimobaldini.net/
https://www.micamera.com/
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Non riuscivo più a guardarle così com’erano – racconta – andavo in un posto 

come Gaza o Lampedusa e passavo del tempo negli ospedali, nelle carceri, dove 
incontravo le persone e instauravo un rapporto con loro in situazioni troppo 

complesse per essere raccontate appieno in un contesto editoriale. Quando e se 
pubblicate, le fotografie si inserivano in una narrazione specifica e mantenevano 

l’attenzione per pochi secondi, mentre nella mia vita quegli incontri avevano un 

peso enorme. (vedi: Gaia Squarci per Blind Magazine, 10 marzo 2023 – link qui) 

 
© Gabriele Stabile 

Il libro – che trovate qui – è uscito per RVM-Hub nel 2023 

Il progetto di libro è stato finalista al LUMA Dummy Book Award; dopo la 

pubblicazione è stato selezionato tra i finalisti del premio per il miglior libro 
dell’anno a PHotoESPAÑA e ha vinto il Premio Bastianelli. 

 

 

In mostra sarà una selezione di opere uniche, tutte a tecnica mista, su carta e su 

legno. 
Nel fine settimana successivo all’inaugurazione Gabriele Stabile terrà il corso FARE 

ARTE. Binomi fantastici e dove trovarli. 
 

GABRIELE STABILE 

Dopo il master in fotogiornalismo presso la Westminster University di Londra ha 

studiato al celebre ICP di New York, dove è stato valedictorian della classe del suo 
anno accademico. Sempre a New York ha vissuto e lavorato come fotografo per 

https://www.blind-magazine.com/news/gabriele-stabile-hiccups-of-memory/
https://www.micamera.com/prodotto/swim-till-i-sank-gabriele-stabile/
https://www.micamera.com/evento/fare-arte-binomi-fantastici-e-dove-trovarli-workshop-di-gabriele-stabile/?fbclid=IwAR2NBwYfsc6_VT01313FjUaS6hON3NHmRw31Qm1DHi4sPpEj0EP0A5Om33o
https://www.micamera.com/evento/fare-arte-binomi-fantastici-e-dove-trovarli-workshop-di-gabriele-stabile/?fbclid=IwAR2NBwYfsc6_VT01313FjUaS6hON3NHmRw31Qm1DHi4sPpEj0EP0A5Om33o


169 
 

una decina d’anni, collaborando con le testate più prestigiose. Insieme a un piccolo 

gruppo di colleghi è stato responsabile di una rubrica di fotografia per il New Yorker 
Magazine, ha collaborato stabilmente con la rivista FADER ed è stato membro del 

gruppo di giornalisti designati a coprire le emergenze per il New York Times, 
nonché beneficiario di una borsa della fondazione Aperture. Ha pubblicato un libro 

di storie orali per McSweeney’s in collaborazione con Juliet Linderman (Refugee 
Hotel, San Francisco, 2013 ). Nel 2023 ha pubblicato “Swim till I Sank” ( RVM-

hub, Roma), che raccoglie, rielaborandole, più di dieci anni di collage ed 
esperimenti sulle immagini del proprio archivio di fotografie documentarie. Il 

progetto di libro è stato finalista al LUMA Dummy Book Award; dopo la 
pubblicazione è stato selezionato tra i finalisti del premio per il miglior libro 

dell’anno a PHotoESPAÑA e ha vinto il Premio Bastianelli. ll lavoro è stato 

selezionato per Gibellina Photoroad 2024 e ha ricevuto una menzione speciale al 

Liquida Photofestival. 

…………………….. 

Gabriele Stabile:  Swim till I Sank   

dal 19 ottobre al 25 novembre 2023 
Micamera, via Medardo Rosso, 19 – Milano 

 02 9144 3090   |   info@micamera.com   |   www.micamera.com/ 
Orario: dal mercoledì al sabato 10:00-13:00 e 16:00-19:00 oppure su 

appuntamento. 
 

 È morto Erwin Olaf, il fotografo dei corpi emarginati e queer 
 

di Giulia Giaume da https://www.artribune.com/ 
 

I suoi ritratti scenici e spesso surreali sono apprezzati in tutto il mondo, dalle riviste 

di moda ai musei. Da ricordare una serie di autoritratti leggendari. 
 

 
Erwin Olaf,2012e© Sebastiaan ter Burg 

 

Chi è Erwin Olaf 

Nato a Hilversum il 2 luglio 1959, Olaf si era inizialmente dedicato al giornalismo 

per poi passare alla fotografia. Dopo un fortunato esordio nella documentazione 
della scena queer di Amsterdam negli Anni Ottanta, si è dedicato completamente 

alla fotografia scenica, sia a livello commerciale, producendo immagini per marchi 
come Bottega Veneta e Diesel e comparendo sulle riviste di moda più rinomate, 

mailto:info@micamera.com
https://www.artribune.com/author/giuliagiaume/
https://www.artribune.com/
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sia a livello artistico, esponendo il proprio lavoro in gallerie e istituzioni museali di 

primo piano.  

I suoi scatti sono sempre stati apprezzati per il loro anticonformismo, in un 

lavoro che secondo lui stesso “celebra la diversità in tutte le sue forme“. Con 
un’illuminazione soffusa e una serie di soggetti misteriosi, Olaf componeva dei 

tableaux scenici bizzarri, spesso riprendendo corpi nudi e non conformi. 
 

 
Ladies Hats - Hans 02 – 1987 ©Erwin Olaf 

Nei Paesi Bassi, il lavoro di Olaf è da decenni ben noto e ampiamente esposto: oltre 
ad aver ritratto tutta la famiglia reale olandese, nel 2018 ha donato centinaia di opere 

del proprio archivio al Rijksmuseum di Amsterdam, e nel 2019 hanno ospitato le 
sue opere all’Aia sia il Gemeentemuseum sia il Fotomuseum. Anche all’estero è stato 

molto apprezzato: nel 2008 si è visto dedicare una monografia su Aperture e nel 2019 

il New York Times gli ha dedicato un lungo approfondimento. 

 

Gli autoritratti di Olaf e la sua fortuna 
 

 
“Desidero, sono, sarò”, 2009 ©Erwin Olaf 
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Olaf è diventato famoso, nel corso degli anni, anche per aver scattato molte 

immagini di sé stesso, meditando sulla propria mortalità anche a seguito della 

diagnosi che ne ha segnato la vita.  

Molti suoi autoritratti sono anche divenuti celebri presso le comunità LGBTQIA 
di tutto il mondo, perché sovvertendo le formule secolari del canone Olaf aveva 

optato per un taglio esplicitamente queer e sessualmente libero: un suo scatto del 
1985 è un’immagine in bianco e nero con al centro il volto di Olaf coperto di 

sperma, mentre un’altra serie di scatti del 2007 mostra l’artista con parrucca e 

trucco. 

A marzo 2023, Olaf aveva ricevuto dal Re d’Olanda Willem-Alexander la medaglia 
d’onore per l’arte e la scienza dell’Ordine della Casa d’Orange, un 

riconoscimento destinato agli individui che ottengono risultati eccezionali nel 

campo dell’arte e della scienza. 

Tina Merandon: Salta e sogna 

da https://www.galeriesandrablum.fr/ 

Saltare è l'atto energetico di saltare, sollevarsi verso l'alto con entusiasmo, è una 

reazione al pericolo o un atto gioioso mentre il sogno si riferisce all'attività mentale 

del sonno, può essere spaventoso, fantastico o corrispondere alle aspirazioni e ai 

desideri profondi che abbiamo avere in uno stato risvegliato. 

Tina Merandon è un'artista fotografa, lavora da diversi anni a Parigi sul tema 
dell'infanzia e degli animali. 

 

 

Anima n°26 Albain e l’agnello Claire © Tina Merandon - Courtesy dell'artista e Galerie Sandra Blum 
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La mostra è strutturata attorno a due serie di fotografie di bambini scattate nella 

vivacità delle loro interazioni: Anima e The Little Dancers . 

La serie dedicata ai bambini e agli animali ci mostra la vivacità insita nell'infanzia, 

una luminosità carnale, traboccante di energia ma anche momenti di grazia inediti 
dove il corpo del bambino e quello del suo animale sembrano fondersi insieme per 

affrontare al meglio la vita. È l'invenzione di un nuovo essere ibrido e magico: il 

bambino-animale. 

I piccoli ballerini, scalzi, corrono furiosamente e improvvisano il proprio spazio in 
un mondo reinventato. Una tendenza all'astrazione registrando questi corpi e i loro 

gesti sfrenati su sfondi dai colori vivaci. 

Il lavoro di Tina Merandon esplora le relazioni con gli altri, gli scambi e i confronti 

assumendo la forma di una coreografia improvvisata. La sua carriera di fotografo 

si nutre spesso di residenze creative e del legame stretto con i territori e i suoi 
abitanti. Nella continua ricerca artistica, lavora con il colore e il linguaggio del 

corpo verso forme astratte o grafiche.  
 

 
Anima n°16 Alexandra e il Drago e Bobby i draghi barbuti © Tina Merandon - Courtesy dell'artista e Galerie Sandra Blum 

Tutto è legato al corpo, alla pelle, ai gesti siano essi animali o umani. L'animale 
attraversa sempre il suo corpus ma sempre in connessione con l'uomo, di cui la 

relazione costituisce il soggetto centrale.  

Tina Merandon ha recentemente lavorato in residenza sul territorio a Château-

Thierry: una fotografia incentrata sulla connessione bambino-animale e una 

riflessione basata su interviste sulla nozione di cattività e addestramento con 
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falconieri e rapaci al Parc des Aigles. Si cimenta anche in serie in modo spontaneo 

come con Les Chiens, con formatori in Île-de-France e in Normandia.  

Sul piano più teorico collabora in particolare con Vincent Lecomte, dottore in 

estetica, che le ha dedicato un capitolo in “L'arte contemporanea alla prova 

dell'animale” edito da Harmattan. 

Nominata per il Premio Kodak per la critica fotografica nel 1998, è stata vincitrice 
del Premio Creazione Giovane nel 2003 e della Menzione Speciale Roger Pic nel 

2012. Il suo lavoro è regolarmente esposto in Francia e all'estero e presente in 

diverse collezioni istituzionali e private.  

Tina Merandon è professoressa, docente alla Sorbona di Parigi1, opzione 
Fotografia. Presso Éditions Loco ha pubblicato Tisser sa toile e, con il contributo 

del comune di Château–Thierry, un catalogo di 90 pagine dedicato al rapporto 

uomo/animale, intitolato Anima. È rappresentata dalla Galerie 127 a Marrakech. 
 

 
Anima n°21 © Tina Merandon - Courtesy dell'artista e Galerie Sandra Blum 

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

Tina Merandon : Salta e sogna 

dal 29 settembre al 10 novembre 2023 

Galerie Sandra BLUM,  6 rue des charpentiers 67000 Strasburgo, Francia 
+33 (0) 6 12 50 78 51 | sb@galeriesandrablum.fr |www.galeriesandrablum.fr  

Orario: al mercoledì al venerdì dalle 14:00 alle 19:00 
Sabato dalle 11:00 alle 18:30 e su appuntamento 
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Anders Petersen / Napoli  
 

da https://www.arte.it/ 

Con la mostra inedita “Anders Petersen / Napoli” la Spot home gallery di 
Napoli presenta dal 21 ottobre 2023 al 31 gennaio 2024 la personale di uno dei 

più importanti e influenti fotografi contemporanei. 
 

  Napoli, 2022 ©Anders Petersen 

Il corpus di circa sessanta fotografie in bianco e nero, di medie e grandi 

dimensioni, esposto in mostra è stato realizzato dall’artista svedese nel 2022 
durante un mese di residenza a Napoli a cura della galleria, tra maggio, ottobre e 

novembre. 

Con uno sguardo sensibile e innocente, privo di pregiudizi e sovrastrutture, 

Petersen (1944, vive e lavora a Stoccolma) si è immerso nella città 
partenopea, catturandone la vita: persone al lavoro, in vacanza, in festa, per 

strada, felici e tristi, giovani e anziane, forti e fragili. 

Ne emerge un ritratto personale di una Napoli molto fisica, carnale, sensuale, a 

tratti tenera e fragile, a tratti più dura e primitiva, ma sempre trasudante una 

forte energia vitale. 

La Napoli di Anders Petersen è una città dai bianchi e neri fortemente contrastati, 

lontana dall’immaginario colorato cui la città è generalmente associata, ma 
profondamente coerente e corrispondente alle forti contraddizioni che la 

caratterizzano. 
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  Napoli, 2022 ©Anders Petersen 

Le fotografie di Petersen parlano della città, della sua gente, ma parlano anche 

dell’autore: fotografare è per l’artista un’indagine continua su sé stesso, un 
interrogare l’altro per scoprire qualcosa di più su di sé. Per questo, spiega: «Voglio 

essere il più vicino possibile in modo da poter sentire che qualunque cosa io 
fotografi assomigli il più possibile a un autoritratto. Voglio che le mie foto siano 

una parte di me, voglio riconoscervi i miei sogni, le mie paure, i miei desideri.». 

Il fotografo svedese si fida del suo istinto, del suo cuore e usa tutto il suo corpo e 

i suoi sensi quando fotografa. Le sue immagini, infatti, rivelano la sua presenza, la 
sua empatia e il suo amore per tutto ciò che ritrae, sia esso una persona, un 

animale, un luogo o un oggetto che può condurre a un'associazione inaspettata.  

«Anders Petersen – racconta la gallerista Cristina Ferraiuolo – non poteva che 

essere il primo artista in residenza. Napoli, con il suo caos e la sua umanità 

variegata, era il luogo ideale per un fotografo come lui». 

Anders combina primi piani, istantanee, ritratti posati, inquadrature sghembe, 

dettagli apparentemente banali, fornendoci punti di vista talvolta disorientanti, che 
pongono domande. E rigorosamente in verticale perché, afferma: «Quando scatti 

in verticale, ti avvicini di più alle persone». 

Dal lontano 1967, da suo primo lavoro “Cafè Lehmitz”, destinato a diventare 

un caposaldo nel mondo della fotografia internazionale, il fotografo svedese 
cattura, con un approccio diretto e sincero, la spontaneità della vita che lo circonda 

per coglierne il valore profondo, affettivo, nel solco di quel filone della fotografia 

contemporanea del quale fanno parte artisti come Daido Moriyama e Nan Goldin. 
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Accompagna la mostra un catalogo edito da Spot home gallery 

 

  Napoli, 2022 ©Anders Petersen 

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

Anders Petersen / Napoli  

dal 21 Ottobre 2023 al 31 Gennaio 2024 

Spot home gallery, Via Toledo 66, nAPOLI 

+39 081.9228816 | info@spothomegallery.com | http://spothomegallery.com 
Orario: dal lunedì al venerdì 15:00 – 20:00 o su appuntamento 

 

Alberto Bregani: Unseen 

da https://www.colornophotolife.it/ 

  Alberto Bregani 

mailto:info@spothomegallery.com%20%7C
http://spothomegallery.com/
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UN’INTIMA CONVERSAZIONE 

Fotografare le montagne è da sempre un’operazione così complessa e delicata da 
non essere inscritta nella più generale definizione legata al paesaggio ma di 

meritarsi il termine tutto suo di fotoalpinismo. In questo caso si fondono due 
passioni e relative competenze – quella per la fotografia e quella per la montagna 

– capaci di superare ogni ostacolo come dimostra la storia di Vittorio Sella che 
nelle sue spedizioni non poteva fare a meno di portava in vetta pesanti attrezzature 

da banco ottico e relative lastre in vetro. Al contrario, l’ingegnere tedesco Oskar 
Barnack che mal sopportava il peso sulle amate montagne, fotografava con una 

sua geniale invenzione di formato tascabile cui sarebbe stato dato un nome 

sinonimo di prestigio: Leica.  

 ©Alberto Bregani 

Alberto Bregani è figlio del nostro tempo che ha evoluto la tecnica permettendo di 

coniugare peso, praticità ed eccellenza qualitativa ma è anche interprete di 
quell’amore per la montagna che è, questo sì, rimasto giustamente inalterato. 

Nelle sue fotografie, infatti, si trovano l’autentica e non retorica capacità di entrare 
in sintonia con la natura, il rispetto per l’ambente e quella che lui stesso definisce 

come “un’intima, silenziosa conversazione con tutti gli elementi che compongono 
il paesaggio”. Osservando le immagini in bianconero che qui propone sembra di 

ascoltare una singolare colonna sonora dove il silenzio è interrotto dal rumore 
cadenzato dei passi, dal fischiare del vento in quota, dal verso lontano di qualche 

rapace che sembra esprimere così la sua ebrezza del volo.  

Questa non è la montagna idealizzata dal Romanticismo, ma quella reale che ha 

conosciuto la sofferenza e la morte, quella che ha visto sostituire i sentieri ai 
camminamenti, i rifugi alle fortificazioni, quella trasformata nel teatro di una 

guerra che è stata definita Grande perché ha quasi cancellato un’intera 
generazione. Ma ora la montagna, ci dice il fotografo con queste bellissime 

immagini, si è ripresa il suo grandioso spettacolo e a noi non spetta altro che 

osservarlo come se vi fossimo immersi.  
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  ©Alberto Bregani 

La scelta del bianconero ci regala un mondo che sa rinunciare ai facili effetti 
coloristici per accompagnarci in un viaggio fatto di contrasti ora intensi ora delicati, 

di cieli attraversati da nuvole che esaltano tutte le sfumature dei grigi, di rocce che 
nelle profondità dei neri evidenziano la loro plasticità. Abituato a fotografare in 

medio formato e spesso su pellicola, Amberto Bregani qui utilizza invece uno 
smartphone. Non si tratta di una sfida ma di una scelta – dettata dal desiderio di 

cogliere l’impatto immediato con la realtà – perché ciò che conta resta il modo di 
fotografare: la consapevolezza che ogni scatto è il frutto di pensieri, attese, rinunce 

perché capita di non trasformare una buona idea in una bella immagine e progetti 
che non si ottengono al primo scatto né con riprese a raffica. Perché fotografare la 

montagna significa viverla con quella medita, intensa profondità che caratterizza i 

veri amori.    - Roberto Mutti 

Alberto Bregani (1962), fotografo, scrittore, comunicatore per professione, 

compositore e pianista per hobby, è considerato tra i più puri e validi interpreti 
della fotografia di paesaggio e di montagna in bianco e nero. Figlio d’arte (il padre 

Giancarlo fu alpinista, scrittore, musicista, documentarista di montagna con premi 
cinematografici e letterari) è cresciuto a Cortina d’Ampezzo, nel cuore delle 

Dolomiti. 

Accademico del GISM, Gruppo Italiano Scrittori di Montagna, prima di dedicarsi 

totalmente alla fotografia, si è occupato a lungo di turismo montano e di 
comunicazione digitale fondando nel 1997 la rivista Web Marketing Tools, 

Strumenti e strategie per l’economia digitale , ricevendo nel 2000 il prestigioso 
premio “Cultura di Rete” , nell’ambito della Targa d’Oro per la Comunicazione 

pubblicitaria, con la motivazione “per aver particolarmente contribuito a dare 

valore aggiunto alla cultura digitale in Italia. 
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  ©Alberto Bregani 

Molto apprezzato per le sue originali conferenze, che spaziano dalla filosofia, alla 
letteratura, alla musica, ruotando intorno alla fotografia, ha dedicato molta parte 

del suo tempo all’attività di formazione attraverso la sua scuola di fotografia di 

montagna in bianco e nero a Madonna di Campiglio. 

Nel maggio del 2017 è uscito il suo secondo libro “La montagna in chiaroscuro. 
Piccolo saggio sul fotografare tra cime e sentieri” (Ediciclo Editore) a lungo tra i 

best seller su Amazon nella categoria “letteratura di viaggio” e “Fotografia 
sportiva”. 

Da fine 2018 vive stabilmente a Parigi con la famiglia. 

Sta lavorando al suo terzo libro. 

https://www.albertobregani.com/albertobregani/ 

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

Alberto Bregani : Unseen 

dal  02 Settembre al 26 Novembre 2023 
MUPAC Aranciaia, Piazzale Vittorio Veneto Colorno (Parma)   

 0521.313790  |  proloco-colorno@libero.it   |  http://www.fondazione3m.it 
Orari: sabato e festivi 10-12,30 / 15-18,30. Feriali su prenotazione 

 

Éric Alcyon: Parigi sotto attacco 

di Éric Alcyon da https://loeildelaphotographie.com/ 

Nel suo libro Station Metropolis, direzione Coruscant, il geografo Alain Musset 
mappa città fantascientifiche. Ricorda che lo scopo di ciò non è descrivere una 

società futura ideale ma mostrare o denunciare le fantasie e le inquietudini, le 
aspirazioni e i sogni di un'epoca. Se alcuni pensano che Los Angeles oggi assomigli 

all'iconico film di Ridley Scott Blade Runner (la cui azione si svolge nel 2019) in 
quanto questa città ammiraglia della fantascienza riunisce in modo paradigmatico 

e antagonista tutti gli elementi del genere sviluppati negli ultimi cinquant'anni 

https://www.albertobregani.com/albertobregani/
mailto:%20proloco-colorno@libero.it
http://www.fondazione3m.it/
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(distesa tentacolare o verticalità concentrata, sovrappopolazione, criminalità, 

inquinamento, tecnologizzazione dello spazio pubblico urbano…) E Parigi? In 
questo particolare momento di globalizzazione, densificazione urbana e 

gentrificazione nel cuore delle grandi metropoli, qual è il rapporto di Parigi con 
l’estetica della fantascienza e più specificamente della distopia? 

 

 

©Éric Alcyon 

Parigi sotto attacco, titolo un po' ironico, è un omaggio ai fumetti e ai film di serie 

B. Si tratta di un progetto fotografico che esplora la capitale francese alla ricerca 
di oggetti, atmosfere, fonti luminose o elementi architettonici che richiamino la 

fantascienza come ambientazioni reali utilizzate ai loro tempi da Chris Marker 
in The Pier o Jean-Luc Godard con Alphaville. Questa esplorazione di Parigi evoca 

sia l’ipercontemporaneità che la distopia. La serie fotografica sarebbe quindi 
documentaria senza esserlo più realmente. Docu-fiction? Post-documentario? 

Post-fotografia? Nel senso che queste immagini scattate a Parigi si riferiscono alla 

realtà cercando di debanalizzare il banale di Parigi. Quello che era, quello in divenire. 

Al di là delle speculazioni pseudoscientifiche che fa sul futuro, la fantascienza parla 
anche del presente. E questo è il punto. Dietro la fantascienza c'è senza dubbio 

tanto una visione di un presente quanto una premonizione di un futuro. Futuro la 

cui immagine cambia al punto che non è la distinzione tra presente e futuro che 
conta ma la distinzione tra due immagini del futuro, un futuro utopico e un futuro 

distopico.  

Il futuro utopico è diventato contro-utopico. Fine del sogno progressista. Fine 

relativa della speranza di trasformare le cose attraverso la rivoluzione. La 
fantascienza può quindi far luce sulla nostra visione del mondo di oggi: 

globalizzazione, consumismo contemporaneo, industrializzazione senza 
dimenticare i loro effetti politici, sociali, ambientali e culturali. La sua estetica è 

strettamente legata al sistema produttivo degradato di oggi, che sta subendo 
rapidi cambiamenti sotto l'impulso del GAFAM e dell'intelligenza artificiale. Non è 

un caso che la fantascienza si sia sviluppata negli anni 19° secolo, ai tempi della 



181 
 

rivoluzione industriale anglosassone, e che oggi la sua terra preferita è il Nord 

America e più in particolare la California. 

 

 

©Éric Alcyon 

Questa serie fotografica esplora quindi Parigi e i suoi dintorni cercando di evocare 

quest'altro mondo, quello della fantascienza, che è allo stesso tempo così vicino a 
noi. Il mio approccio artistico è essenzialmente un'attività fotografica, talvolta 

editoriale. Prende in prestito anche dai campi artistici della street art, della 

performance, dell'appropriazionismo e dell'installazione.  

Il mio processo creativo segue molto spesso una logica seriale che va contro 

l’immaginario caotico dei media mainstream e dei social network. Il legame che lo 
unisce potrebbe essere l’anticipazione di una trasformazione dell’utopia 

modernista in un incubo ipercontemporaneo. 

Il progetto Parigi sotto attacco segue la stessa logica. La scelta dell'omogeneità 

della serie si sviluppa su una base comune da un'immagine all'altra per rispettare 
la coerenza dell'intento fotografico, con particolare riguardo ai momenti scelti per 

lo scatto. Per sfruttare al massimo il colore di alcune installazioni, scelgo la notte 
per produrre forti contrasti tra l'oscurità notturna, l'illuminazione pubblica e 

l'architettura. Questa scelta della notte, elemento centrale nel mondo della 
fantascienza, permette infatti di accentuare questa impressione di inquietante 

stranezza e apprensione. 
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©Éric Alcyon 

Omogenea senza essere ripetitiva, la serie mostra tuttavia la varietà di elementi 

che evocano la fantascienza a Parigi. Le diverse tipologie di inquadratura 

determinate da dettagli architettonici, oggetti e colori hanno un ruolo essenziale 

nel riscoprire le dinamiche di libri, fumetti e film di fantascienza. 

Éric Alcyon 

http://www.ericalcyon.com 

 

Gli archivi dei fotografi italiani:  

un patrimonio da valorizzare 
 

da http://www.retefotografia.it/ 
 

Rete Fotografia presenta la IX edizione di Archivi Aperti che si svolge dal 13 

al 22 ottobre 2023 in numerose città italiane. La manifestazione si rivolge a 
un pubblico non solo specialistico e coinvolge archivi fotografici storici e 

contemporanei pubblici e privati, istituzioni note e realtà conosciute solo 

territorialmente, dal nord al sud della penisola. 

La nuova edizione, dal titolo Gli archivi dei fotografi italiani: un patrimonio 
da valorizzare, ha lo scopo di portare all’attenzione del pubblico un tema 

sempre più attuale e di grande interesse sia per i fotografi, sempre più 
consapevoli del valore del loro lavoro, sia per gli stessi enti di conservazione e le 

istituzioni pubbliche. 

Archivi Aperti per Rete Fotografia è un’occasione importante di dialogo con 

numerose realtà - anche non associate - collocate su tutto il territorio nazionale. 
Questo le ha permesso in questi anni di allargare notevolmente la ‘rete’, farsi 

conoscere e creare nuove sinergie. La nuova edizione coinvolge quindi 64 

archivi - un terzo in più rispetto alla precedente, di cui 26 nuovi partecipanti - 

in 13 regioni italiane con una forte adesione a Milano e in Lombardia, dove la  

http://www.ericalcyon.com/
http://www.retefotografia.it/
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manifestazione è nata, ma anche in Piemonte, Centro e Sud Italia, in particolare 
in Puglia.  Inoltre, quest’anno la manifestazione vede la collaborazione 

di MuseoCity, che promuove l’evento attraverso i suoi canali e la rete di musei e 

archivi d’artista, nella logica di un maggiore dialogo tra le due realtà. 

TEMA 

La fotografia nel nostro Paese è un bene culturale tutelato, ma per gli archivi dei 

fotografi la realtà odierna si presenta sfaccettata e soprattutto 
incerta: pochi sono i progetti che ne favoriscono effettiva salvaguardia e 

valorizzazione, sporadiche le donazioni e le acquisizioni da parte di enti 
pubblici o privati, che li collochino all'interno del sistema dei beni culturali, e ne 

facilitano la loro conservazione e fruizione.  

In molti casi, inoltre, si assiste a scorpori e dispersioni che ne precludono 
definitivamente la conoscenza. 

Dare valore agli archivi dei fotografi oggi significa investire nel lungo 
periodo sul loro valore culturale, predisponendo risorse economiche per 

favorirne l’accessibilità, lo studio, la catalogazione e la digitalizzazione, 
sensibilizzando gli stessi fotografi e garantendo che quel patrimonio possa essere 

sin d’ora trasmesso e conosciuto da tutti. 

INCONTRI DI APPROFONDIMENTO 

Il convegno di apertura si svolge venerdì 13 ottobre 2023 alle ore 15 
al Castello Sforzesco di Milano. Un’occasione di confronto tra enti e istituzioni 

che stanno lavorando per la tutela e la valorizzazione degli archivi dei fotografi 
italiani, per favorire la più ampia riflessione e delineare possibili risposte ai quesiti 

più frequenti in vista di concreti e condivisibili orizzonti progettuali. All’incontro 
partecipano anche alcuni fotografi presentando le diverse scelte operate per la 

valorizzazione del proprio archivio. 

Tra gli Istituti e le associazioni presenti citiamo: Istituto Centrale per il Catalogo e 
la Documentazione (ICCD); Istituto Centrale per la Grafica, MAXXI - Museo 

nazionale delle arti del XXI secolo; Soprintendenza Archivistica e Bibliografia della 
Lombardia; AitArt - Associazione Italiana Archivi d'Artista; Società Italiana per lo 

Studio della Fotografia – SISF. Per gli Archivi dei fotografi ricordiamo: Gabriele 
Basilico, Gianni Berengo Gardin, Mario Cresci, Guido Guidi, Mimmo Jodice, Lelli & 

Masotti e la Fondazione Nino Migliori. 

L’appuntamento conclusivo – presso la sede milanese di Fondazione AEM, 

domenica 22 ottobre 2023 alle ore 17 – partirà dalle considerazioni emerse 
durante l’incontro di apertura per riflettere su tutta la manifestazione. Diversi gli 

autori coinvolti grazie alla collaborazione di TAU Visual - Associazione Nazionale 
Fotografi Professionisti, AFIP International - Associazione Fotografi Professionisti e 

GRIN - Gruppo Redattori Iconografici Nazionale, soci di Rete Fotografia. 

I PARTECIPANTI 

Dal 14 al 22 ottobre il tema della rassegna sarà trattato da conservatori e 

responsabili di Enti, Archivi storici e Fondazioni, pubblici e privati, in 
occasione dei molti appuntamenti in programma, tutti volutamente 

gratuiti.  Le visite guidate presso gli Enti saranno dedicate ad autori e fondi 
conservati nelle loro collezioni, con particolare riguardo al tema della rassegna e 

quindi ai percorsi che hanno determinato l’ingresso di tali fondi presso gli Enti 

conservatori e le relative azioni di valorizzazione.  

Molti fotografi professionisti, inoltre, presenteranno i loro archivi e le attività di 
promozione con incontri negli studi, alcuni collegamenti online e proiezioni di 

https://campaign-statistics.com/link_click/Kp840Cp5Xx_lug9L/851289216f8b39f1ce9c28f71079e8f2
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filmati significativi, come i due video con Carla Cerati e Mario Dondero. Tra 

le nuove adesioni citiamo gli Archivi di Uliano Lucas, Maurizio Galimberti, Fabrizio 

Garghetti, Erminio Annunzi e anche  

 

le Agenzie Fotogramma di Mimmo Carulli, Italfoto di Talenti e Terzani e Archivio 

Storico Riccardi Agr Press. 

64 PARTECIPANTI in 13 regioni: Calabria, Campania, Emilia-Romagna, Friuli-

Venezia Giulia, Lazio, Liguria, Lombardia, Marche, Piemonte, Puglia, Toscana, 

Trentino-Alto Adige, Veneto 

1. ARCHIVIO CASASTUDIO, Sesto San Giovanni (MI) 
2. ARCHIVIO DELLE CIVICHE RACCOLTE STORICHE DI MILANO – COMUNE DI 

MILANO, Milano 

3. ARCHIVIO DI ETNOGRAFIA E STORIA SOCIALE (AESS) DI REGIONE 
LOMBARDIA, Milano 

4. ARCHIVIO DI STATO DI LECCE – Archivio Fotografico Antonio Tommasi, Lecce 
anche ONLINE 

5. ARCHIVIO FABRIZIO GARGHETTI, Milano 
6. ARCHIVIO FOTOGRAFICO DELLA SOCIETÀ GEOGRAFICA ITALIANA, Roma 

7. ARCHIVIO FOTOGRAFICO LOMBARDO E ARCHIVIO FOTOGRAFICO ITALIANO, 
Castellanza (VA) 

8. ARCHIVIO FOTOGRAFICO STORICO PROVINCIALE, PROVINCIA AUTONOMA DI 
TRENTO, Trento 

9. ARCHIVIO PROGETTI, UNIVERSITÀ IUAV DI VENEZIA, Venezia ONLINE 
10. ARCHIVIO STORICO ASSICURAZIONI GENERALI, Trieste 

11. ARCHIVIO STORICO DELLO STUDIO FOTOGRAFICO MICHELE CIOCI, Canosa 
di Puglia (BAT) anche ONLINE 

12. ARCHIVIO STORICO FOTOGRAFICO IL DIDRAMMO APS – MuDiF, Sarno (SA) 

13. ARCHIVIO STORICO INTESA SANPAOLO, Milano e ARCHIVIO PUBLIFOTO, 
Torino 

14. ARCHIVIO STORICO SDF E MUSEO SAME, Treviglio (BG) 
15. ARCHIVIO ULIANO LUCAS, Asti ONLINE 

16. BIBLIOTECA PUBBLICA ARCIVESCOVILE “A. DE LEO”, Brindisi 
17. CENTRO APICE, UNIVERSITÀ DEGLI STUDI DI MILANO, Milano 

18. CENTRO DOCUMENTAZIONE ARCHIVIO FLAMIGNI, Roma 
19. CHIPPENDALE STUDIO, Milano 

20. CIVICO ARCHIVIO FOTOGRAFICO DI MILANO – COMUNE DI MILANO, Milano 
21. CRAF CENTRO RICERCA E ARCHIVIAZIONE DELLA FOTOGRAFIA, Spilimbergo 

(PN) 
22. FONDAZIONE 3M, Milano 

23. FONDAZIONE 1563 PER L’ARTE E LA CULTURA, ARCHIVIO STORICO 
COMPAGNIA DI SAN PAOLO, Torino 

24. FONDAZIONE ACCORSI-OMETTO – ARCHIVIO STORICO, FOTOGRAFICO E 

BIBLIOTECA, Torino ONLINE 
25. FONDAZIONE AEM – ARCHIVIO STORICO FOTOGRAFICO, Milano 

26. FONDAZIONE ALINARI per la Fotografia, Firenze 
27. FONDAZIONE ANSALDO, Genova 

28. FONDAZIONE CENTRO DI DOCUMENTAZIONE EBRAICA CONTEMPORANEA – 
CDEC, Milano 

29. FONDAZIONE CINETECA DI BOLOGNA, Bologna 
30. FONDAZIONE DALMINE, Dalmine 

31. FONDAZIONE FIERA MILANO – ARCHIVIO STORICO, Milano 
32. FONDAZIONE ISEC, Sesto San Giovanni (MI) 

33. FONDAZIONE PIRELLI, Milano 
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34. FONDAZIONE ROMANO CAGNONI, Pietrasanta (LU) 

35. FONDAZIONE SELLA, Biella 

36. FOTOTECA ANDO GILARDI, Milano 

 
37. FOTOTECA DEI CIVICI MUSEI DI STORIA ED ARTE – COMUNE DI TRIESTE, 

Trieste 
38. ITALFOTO ARCHIVIO FOTOGRAFICO, Torino ONLINE 

39. MUSEO DELLE STORIE DI BERGAMO – ARCHIVIO FOTOGRAFICO SESTINI, 
Bergamo 

40. MUSEO DI FOTOGRAFIA CONTEMPORANEA, Milano-Cinisello Balsamo 
41. MUSEO NAZIONALE SCIENZA E TECNOLOGIA LEONARDO DA VINCI, Milano 

42. SOCIETÀ ITALIANA DI SCIENZE UMANE E SOCIALI – SISUS e 

ASSOCIAZIONE CIRANO, Lecce 
43. SOPRINTENDENZA ARCHIVISTICA E BIBLIOGRAFICA DELLA PUGLIA, Archivio 

Prospero Di Nubila, Bari anche ONLINE 

44. TRIENNALE MILANO – ARCHIVI, Milano 

Con AFIP 

45. ARCHIVIO FOTOGRAFICO ENRICO CATTANEO, Trezzano sul Naviglio (MI) 
46. ARCHIVIO PIERO GEMELLI, Milano 

47. ARCHIVIO AGENZIA FOTOGRAMMA, Milano 
48. ARCHIVIO LELLI E MASOTTI, Milano 
49. ARCHIVIO GRUPPO MONDADORI – MONDADORI PORTFOLIO, Segrate (MI) 

Con GRIN 

50. ARCHIVIO GABRIELE BASILICO, Milano 
51. ARCHIVIO PRIVATO CARLA CERATI, Milano ONLINE 

52. ARCHIVIO STORICO FONDAZIONE CORRIERE DELLA SERA, Milano 
53. ARCHIVIO MARIO DONDERO, Altidona (FM), anche ONLINE 

54. ARCHIVIO GIOVANNI HÄNNINEN, Milano 
55. LA CAMERA CHIARA – IL LABORATORIO FOTOGRAFICO PAROLINI, Milano 

56. STUDIO MAURIZIO GALIMBERTI, Meda ONLINE 
57. STUDIO LAILA POZZO, Milano 

Con TAU VISUAL 
58. ARCHIVIO ERMINIO ANNUNZI, Milano 

59. ARCHIVIO CAMERA PHOTO EPOCHE, Venezia 
60. ARCHIVIO FOTOGRAFICO EMILIA ZINZI, UNIVERSITÀ DELLA CALABRIA, 

Arcavacata di Rende (Cosenza) 
61. ARCHIVIO STORICO RICCARDI AGR PRESS, Roma 

62. CENTRO FOTOGRAFICO DELLA FOTOGRAFIA D’AUTORE – CIFA, Bibbiena 
(AR) 

63. FOTOTECA NAZIONALE FIAF, Torino 
64. GIANCARLO GARDIN PHOTOLIBRARY, Milano-Padova 

TUTTE LE INFO SUI PARTECIPANTI SUL SITO DI RETE FOTOGRAFIA 

 

Gli appuntamenti sono per la maggior parte in presenza e richiedono la 

prenotazione. 

Ecco il CALENDARIO DEGLI APPUNTAMENTI SUL SITO DI RETE FOTOGRAFIA 

 

 

https://campaign-statistics.com/link_click/Kp840Cp5Xx_lug9L/f2ad40db691ad3ebbd040ace24341468
https://campaign-statistics.com/link_click/Kp840Cp5Xx_lug9L/48f7ec61fb71ece4092e841fd137fef1
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Paolo Viglione  - "Masnà. Ritratti di bambini"  

Comunicato stampa 
 

Domenica 1°ottobre 2023 alle ore 17, negli spazi del secondo piano del Museo 
Luigi Mallé, a Dronero, avrà luogo l’inaugurazione della Mostra “MASNÀ. Ritratti di 

bambini”, del fotografo Paolo Viglione di origine fossanese che risiede da anni in 
un vecchio cascinale a Ricogno (antica frazione di Dronero) adibito a studio e 

abitazione. 
 

 

©Paolo Viglione 

L’esposizione, curata da Ivana Mulatero direttrice del Museo Mallé, 

presenta una trentina di opere fotografiche realizzate dal 2019 ad oggi 
che ritraggono in prevalenza la giovanissima comunità valmairese. 

Bambine e bambini in posa alla maniera pittorica, su sfondi tonalmente 
neutri o leggermente alonati di luce, con pochi ma studiatissimi dettagli 

che ci fanno intuire quanto sia potenzialmente vasto l’universo dentro 
ognuno di loro. L’impercettibile rotazione del viso, la postura del corpo, la 

piega delle labbra e l’espressione magari seria e introspettiva, fanno 
presagire gli adulti di domani. 

Come scrisse il grande fotografo Richard Avedon: “Un ritratto fotografico è 

un’immagine di qualcuno che sa di essere fotografato. La maniera in cui chi posa 
gestisce questa consapevolezza fa parte della fotografia quanto ciò che indossa o 

il suo modo di apparire”. Ed è proprio questa particolarità relativa a una embrionale 

presentazione di un sé a favore di obiettivo, a guidare l’interesse di Paolo Viglione 
al mondo dell’infanzia e dell’adolescenza. 

Nei ritratti esposti troviamo la compostezza e la bellezza delle forme, oltre 

ad una divertita concentrazione sospesa in un istante che pare portare i 
bambini ad assumere un ruolo sempre diverso nel gioco delle 

interpretazioni e delle identità. E nel guardare attentamente le fotografie 
di “Masnà” – una parola piemontese che significa bambino e non varia al 

maschile, al femminile, al singolare o al plurale - si coglie l’interazione tra 
finalità artistica e casualità, tra lo studio degli abbinamenti dei tessuti con 

le caratteristiche somatiche. Si avverte anche la manipolazione 
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luministica e cromatica e, per alcuni grandi formati, la dimensione della 

stampa rimanda a una monumentalità che richiama la pittura. Lavorando 
in postproduzione, Paolo Viglione può permettersi di stampare immagini 

di ampio formato senza rinunciare alla nitidezza del dettaglio, creando 
così dei veri e propri quadri a grandezza naturale. 

Nel corso dell’esposizione si prevede l’organizzazione di concerti, conferenze, 

laboratori e visite guidate di approfondimento sui temi toccati dalla mostra, con la 
partecipazione delle personalità dell’arte e della cultura, delle realtà associative del 

territorio e delle scuole. 
 

 

©Paolo Viglione 

«La fotografia è protagonista di questo autunno culturale e artistico sul 

territorio cuneese per le diverse e importanti rassegne che si svolgono da 
Saluzzo a Caraglio, da Racconigi a Dronero. La mostra al Museo Mallé 

s’inserisce in questa trama di attenzioni sui linguaggi della 
contemporaneità e interpreta al meglio la relazione con il tessuto 

comunitario attraverso la valorizzazione del fotografo Paolo Viglione che 
in questi anni ha dedicato il suo lavoro interpretando le genti della valle 

con istant book di carattere antropologico- territoriale. Abbiamo avuto poi 
il piacere di apprezzare le sue doti di documentarista attraverso le 

fotografie realizzate per le numerose pubblicazioni turistiche e per le 
manifestazioni di rilevanza nazionale. Ora, con questa mostra, sono le 

nuove generazioni ad essere protagoniste che possiamo ammirare in una 
serie di grandi ritratti. Come sindaco a capo di una amministrazione che 

punta molto sulla cultura come rigenerazione sociale, sostengo la 

necessità di dare impulso all’arte, in ogni sua forma, e soprattutto nel 
sostenere i suoi artefici la cui creatività dona un valore aggiunto. Ed è 

anche un valore da sottolineare, il contributo di Ivana Mulatero, con la 
quale si afferma il ruolo del Museo Mallé quale organismo culturale vivo e 
aperto al territorio» commenta Mauro Astesano, sindaco di Dronero. 

Ivana Mulatero, direttrice del Museo Luigi Mallé di Dronero e curatrice della mostra, 
dichiara: «La mostra fotografica di Paolo Viglione ha scelto di focalizzare 
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l’attenzione su un tema, l’infanzia, che è stato anticipato nella primavera 2023 da 

una serie di scatti esposti negli spazi di disimpegno del Museo Mallé, in cui si 
vedono ragazze e ragazzi interpretare dei dipinti della collezione permanente. A 

partire da quell’intervento, l’attenzione si è appuntata sugli ultimi cinque anni di 
attività del fotografo, mediante molte opere inedite realizzate per l’occasione con 

le quali si apre la nuova stagione espositiva del Museo all’insegna di una relazione 
feconda tra la pittura e la fotografia, due linguaggi che troviamo racchiusi nei 

ritratti esposti. Sono immagini dal formato medio e grande che ricordano le tele 
dei ritrattisti del Seicento mediate dall’obiettivo fotografico che inquadra i bambini, 

ripresi a mezzo busto o a figura intera, rivelandoci la divertita partecipazione ad 
un gioco delle parti. Basta poco, un’espressione fintamente imbronciata o una testa 

inclinata e pesantemente sorretta da una mano per essere la bonaria evocazione 

della melanconia düreriana; una etichetta sulla maglia per sembrare un “top gun” 
o un colbacco di pelliccia sintetica per fare il verso agli inuit. Rappresentante della 

fotografia generazionale, Paolo Viglione sviluppa uno stile che trova le sue radici 
in una cultura umanistica che sa appropriarsi delle innovazioni tecnologiche per 

ricondurle a una dimensione di accompagnamento degli accadimenti, privati o 
pubblici, dove colui che fotografa è narratore e produttore di memoria». 

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

Paolo Viglione - “Masnà. Ritratti di bambini” 
Museo Luigi Mallè, Via IV Novembre, 54, 12025 Dronero CN 

  0171 291014 | museo.malle@comune.dronero.cn.it | www.museomalle.org 
Orari: sabato e domenica ore 15-19. Visite guidate su prenotazione; possibilità di 

aperture straordinarie su prenotazione per gruppi e scolaresche. 

 

Cosa vede una donna fra cielo e terra 
 

di Michele Smargiassi da https://www.repubblica.it/ 

 

Il femminile divino di Sebastiana Papa (e delle altre) 
 

 

Sebastiana Papa, Monastero buddhista Thekkanemida, Yangon, Myanmar, 1999. 
2023 ICCD-Gabinetto Fotografico Nazionale, Fondo Papa 

https://www.google.com/search?q=MUSEO+LUIGI+MALLE%E2%80%99&oq=MUSEO+LUIGI+MALLE%E2%80%99&gs_lcrp=EgZjaHJvbWUyBggAEEUYOTIHCAEQIRigAdIBCDI0MDNqMGo0qAIAsAIA&sourceid=chrome&ie=UTF-8
mailto:museo.malle@comune.dronero.cn.it
http://www.museomalle.org/
https://www.repubblica.it/
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“Nelle dimore degli dèi”, scriveva, “le porte sono sempre aperte, e si può entrare 
senza timore e senza invito”. Penso che Sebastiana Papa sia stata non solo accolta, 

ma anche salutata come benvenuta, nelle case degli dèi in cui forse ora si trova, 
anche se io penso siano case di dee, perché quando fece quel suo libro, Il femminile 

di Dio, non alludeva solo alle donne, le sue monache di ogni religione, votate al 

Supremo: ma al lato femminile di Dio.  

Non si lasciava intervistare, Sebastiana Papa. Ci provai, dolcemente respinto. 
Diceva pure che le risultava difficile scrivere, “Sono tutta nello sguardo, in una 

comunione costante e continua con ciò che vedo”. Non era così vero: scriveva 
continuamente, e nell’archivio che ora grazie alla generosità dei fratelli è 

conservato con cura da una benemerita istituzione pubblica, l’Iccd , ci sono i suoi 

taccuini fitti di appunti, note, pensieri quotidiani. Poi ha fatto ventisei libri, e in 

ognuno c’è il segno distillato del suo pensiero.   

Gabriele D’Autilia e Gianfranco Spitilli hanno scelto quell’espressione così asciutta 
e definitiva, Sono tutta negli occhi, per la mostra e il libro che nella sua città di 

nascita, Teramo, la sottraggono finalmente, a poco più di vent’anni dalla 
scomparsa e a poco più di novant’anni dalla nascita, all’ombra ingenerosa e poco 

spiegabile. Per una fotografa che, permettetemi di dirlo, ritengo una delle più 

importanti figure della fotografia italiana del secondo Novecento.  

Sì, certo, era una solitaria. Una monade, che è qualcosa che ha a che fare con 
monaca. Nel profondo Sud dei riti tarantolati, per dire, allora percorso da drappelli 

di fotografi al seguito di antropologi organizzati, lei andò da sola. Era una studiosa, 
di arte e letteratura. La fotografia le arrivò come accessorio, quando le chiesero di 

documentare una ricerca sul romanico abruzzese. Ma era un incontro scritto in 

qualche piano ultraterreno.  

Ha fotografato molte cose, per molti libri. Ma una su tutte era la sua strada: la più 

difficile, quasi impossibile per il medium che aveva scelto. Ovverosia, esplorare la 
vocazione invisibile che lega l’universo femminile al cielo. Sì, al cielo, il cui peso (è 

un’altra delle sue definizioni così semplici e icastiche) è tutto sulle loro spalle, le 

spalle delle donne. Le donne, diceva, “si prendono cura dell’universo”.  

Lei si prese cura delle donne. Dall’India e da Israele (le sue due patrie d’elezione) 
al Messico, alla Turchia, all’Africa, alla Russia ancora sovietica, a Cuba, all’Europa 

orientale, pubblicando su riviste, pensando ai libri. La lente rivolta assieme allo 
spirito verso i volti, perché è sui volti, ha scritto guardando le sue fotografie l’amico 

David Grossman, che “il tempo incide le proprie lettere”. 

Non riuscì a vedere compiuto il libro che le costò ventidue anni di preparazione: 

La Repubblica delle Donne uscì poco dopo la sua morte, grazie all’amorevole 

rispettoso lavoro di chi l’aveva conosciuta.  

Quante ne abbia incontrate nella sua vita, e fotografate, di donne intendo, è inutile 
chiedercelo. Come lo abbia fatto, è superfluo: si vede dagli scambi di sguardi fra 

di loro. Sebastiana, se proprio volete, riuscite a vederla, nelle ultime pagine del 

libro, in un foglio intero di provini, un rullino che le dedicò un collega di talento, 
Calogero Cascio: aveva un bellissimo viso, ironico, aperto, interrogativo. Ma 

possiamo anche solo immaginarla, mentre lavora, ed è facile: guardate come la 
guarda quella giovane monaca del monastero Thekkanemida di Yangon, in 

Myanmar. Scriveva, Sebastiana: “Non è stato facile portare un mezzo così adatto 
all'indiscrezione come la macchina fotografica in un mondo di donne che hanno 

scelto il nascondimento”. Portava in realtà soprattutto sé stessa, senza fingere di 
non esserci, senza fingere di essere capitata in un mondo che non c’è. Non ha mai 

dissimulato la presenza della storia, l'incombenza della modernità: cellulari, 
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computer, trattori, non solo zappe, aghi, breviari e fiori fatti col burro. Non ha mai 

voluto simulare un arcaico mitico "monachesimo eterno".   

Il suo lavoro non è una preghiera per immagini, sono immagini di preghiera. 

Raccontano di un'utopia femminile, dell'unico esperimento di autogestione, di 

comunità di genere, che la storia abbia per secoli consentito alle donne. 

Non è mai stata una mistica, quella di Sebastiana. È stata una fotografia. Nella 
migliore delle sue possibili vocazioni, che nella storia non sono state sempre 

onorevoli.  

Sebastiana è stata molte cose. Una femminista, una antifascista, una esploratrice, 

una materialista, una spirituale, una comunista. Anche una cuoca: tra quei 
ventisei, ci sono anche libri di ricette, spesso raccolte nei conventi. Forse un modo 

di incorporare una condizione, una situazione, in un modo diverso dallo sguardo.  

Ora, vorrei dire una cosa, una sola, perché spiegare troppo il lavoro di Sebastiana 
Papa mi sembra quasi una profanazione. Se riuscite, andate a vederlo, o almeno 

procuratevi il libro. 

La cosa è questa. Io non credo che ci siano stati molti fotografi, non solo in Italia, 

capaci di costruire attorno a loro, e a quel difficile capriccioso strumento che è la 
macchina fotografica, uno spazio che non fosse né specchio né finestra, per dirla 

con la vecchia distinzione di John Szarkowski: cioè né interiore né esteriore, né 
autocentrato né documentario, né confessionale né testimoniale. Ma uno spazio 

poetico. Che appartiene a entrambi i campi, il reale e l’immaginario. 

Uno spazio poetico, in fotografia, è raro come l’araba fenice. Sebastiana Papa c’è 

riuscita, ma, ecco la cosa che volevo dire, non è stata solo una sua conquista 
personale, anche se forse ne può rivendicare una sorta di primogenitura. Io credo 

che esistano dei legami segreti nella storia della fotografia, una specie di patto non 
stipulato che attraversa le epoche, una fraternità di spiriti che in questo caso è una 

sorellanza. E forse non potrebbe essere altrimenti.  

 

 

Sebastiana Papa, Una rifugiata tibetana, Darjeeling (Bengala Occidentale), 1969. 
2023 ICCD-Gabinetto Fotografico Nazionale, Fondo Papa 
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 Sì, credo che aver scelto l’universo femminile, averlo esplorato nella sua 

dimensione di scambio fra terra e cielo, abbia collocato Sebastiana Papa, forse fra 
le prime, all’interno di una specie di comunità femminile virtuale, così simile a 

quelle che amava frequentare. Credo di aver conosciuto altre consorelle di quello 
stesso ordine secolare della lente. Altre fotografe che hanno voluto indagare, 

indipendentemente l’una dall’altra, e quasi sempre senza neppur sapere nulla una 
dell’altra, il femminile di dio, il femminile come divinità. Penso a Monika Bulaj e ai 

suoi attraversamenti di confini etnici, politici, religiosi. Penso a come Giorgia Fiorio 
ha interrogato i volti di pietra di donne di migliaia di anni fa. Penso a Nausicaa 

Giulia Bianchi e al suo viaggio, sommesso e quasi clandestino, alla ricerca delle 

donne sacerdotesse negate.   

Che bello sarebbe, un giorno, riunirle tutte, in nome di Sebastiana, in una mostra, 

o in un libro.  
 

Giorgio Bonomi, la fragilità di un’epoca racchiusa in un selfie 

 
di Luca Pietro Nicoletti da https://ilmanifesto.it/ 
 

«Il corpo solitario.  L’autoscatto nella fotografia contemporanea», edito come i 

due precedenti del 2012 e 2017 da Rubbettino (pp. 366, euro 40) 

 
Francesca Della Toffola, «Al muro», 2013 

 

Da più di un decennio, indefesso, Giorgio Bonomi sta conducendo la sua indagine, 

giunta al suo terzo volume, su Il corpo solitario  L’autoscatto nella fotografia 
contemporanea, edito come i due precedenti del 2012 e 2017 da Rubbettino (pp. 

366, euro 40), come il quarto, in preparazione: un lavoro esplorativo di 

https://ilmanifesto.it/
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ricognizione con l’ambizione, consapevolmente utopica, della completezza. Il taglio 

trasversale di questa indagine, selezionando una specifica tipologia di immagini, 
allinea sul piano sia quegli artisti per i quali l’autoscatto costituisce un vero e 

proprio metodo di lavoro, sia quelli per cui si tratta di un’esperienza circoscritta, 

da incastonare in una ricerca più ampia e complessa. 

A quel punto ci si rende conto che non è affatto facile trovare il bandolo della 
matassa per dare un ordine leggibile a questo materiale, individuando delle 

costanti, magari dei padri putativi, e registrare poi l’oscillazione di una tendenza 
rispetto a un’altra. Ma nella scelta, a monte, si è dato un criterio cruciale: 

documentare tramite questo strumento gli usi che si fanno del corpo umano, e del 
corpo nudo in particolare, attraverso la fotografia, aprendo scenari di ordine tanto 

estetico quanto sociologico. Fra «naked» e «nude», il corpo si mostra nella sua 

verità esplicita, al di fuori dei canoni, anzi forse proprio in virtù della propria 

disadorna crudezza ancora più testimone e segno dei tempi. 

Il nudo raccontato in questo libro, per mano dei suoi stessi artefici, si colloca a 
tutti gli effetti al di fuori del recinto dell’astrazione assoluta e senza tempo ereditata 

dalla lezione accademica, e anche al di là degli aggiustamenti cosmetici e patinati 
della pubblicità (anch’essi storicamente connotati) per dare conto delle idee e delle 

fragilità di un’epoca. Le domande di fondo sono sempre le stesse: quanto sta nel 
campo della fotografia, o del «fotografico»? E quanto invece sconfina nella pura 

artisticità, o meglio ancora nell’artista che usa la macchina fotografica, ma lo fa 
con scopi che escono dalle specifiche prerogative della fotografia in senso stretto? 

Bonomi non divide fra interventi creativi e usi documentativi: fra artisti che 
manipolano l’immagine, e altri che la usano per dare conto di una situazione creata 

in un determinato contesto. 

La via scelta dal critico, piuttosto, è di carattere iconografico, e sottintende un altro 

tema: come il corpo venga tematizzato di volta in volta dagli artisti e usato a tutti 

gli effetti come strumento del lavoro creativo stesso, manipolando l’immagine in 
ripresa o in postproduzione, o con gli strumenti delle tecniche d’avanguardia e dei 

loro sviluppi, come il collage. 

Tutto si gioca sul rapporto che si instaura fra soggetto e macchina fotografica: 

l’autoscatto non è il selfie, ma l’obiettivo fotografico che l’autore rivolge su se 
stesso, anche se non sarà lui in prima persona ad eseguire lo scatto vero e proprio, 

con lo scopo di ritrarre una condizione che lui stesso ha creato. Forse è proprio 
questo aspetto, intrinseco alla natura del dispositivo, a emancipare questi scatti 

auto-prodotti (o auto-inflitti?) da una caduta nel voyeurismo. 

 

 
 

 

 

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
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