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Lee Miller, la fotografa ed ex-modella che ha ritratto gli 

artisti dell’avanguardia del 900 e ha documentato la 

guerra da vicino 
 

di Sara Mostaccio da https://www.elle.com/it 
 

 

KEYSTONE-FRANCEGETTY IMAGES 

Modella di grido per Vogue e poi fotografa di moda, musa e compagna di Man Ray 

e amica degli artisti d’avanguardia di inizio 900, poi anche fotoreporter di guerra: 
questa è Lee Miller, donna dalle molte vite (la sua biografia è disponibile su 

Amazon). 

Elizabeth, che tutti chiameranno Lee, nasce a Poughkeepsie in un giorno d’aprile 

del 1907. Il padre Theodore è un inventore di origine tedesca con la passione per 
la fotografia che trasmette ai figli. La madre Florence MacDonald ha invece origini 

canadesi, scozzesi e irlandesi. In famiglia ci sono anche il fratello maggiore John e 
il fratello minore Erik. Lizzie è la figlia di mezzo e anche la favorita dal padre e 

diventa presto sua allieva e modella. 

Quando ha appena 7 anni subisce un abuso sessuale durante un soggiorno da 
amici a Brooklyn. La mamma è in ospedale e la bambina è loro ospite per alcuni 

giorni. Sulla vicenda cala il silenzio della vergogna e non si appurerà mai il 

https://www.elle.com/it/author/219580/sara-mostaccio/
https://www.elle.com/it
https://www.elle.com/it/magazine/arte/a22338311/man-ray-lee-miller-storia/
https://www.amazon.it/vite-Lee-Miller-Ediz-illustrata/dp/8877685360/ref=sr_1_1?__mk_it_IT=%C3%85M%C3%85%C5%BD%C3%95%C3%91&keywords=Lee+Miller&qid=1577992797&sr=8-1&tag=a-elle-21&ascsubtag=%5bartid|1941.a.30358842%5bsrc|%5bch|
https://www.amazon.it/vite-Lee-Miller-Ediz-illustrata/dp/8877685360/ref=sr_1_1?__mk_it_IT=%C3%85M%C3%85%C5%BD%C3%95%C3%91&keywords=Lee+Miller&qid=1577992797&sr=8-1&tag=a-elle-21&ascsubtag=%5bartid|1941.a.30358842%5bsrc|%5bch|
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colpevole – forse un marinaio di passaggio, un amico di famiglia o un parente, per 

qualcuno il suo stesso padre che la ritraeva spesso nuda. Di sicuro c’è che la 
bambina contrae la gonorrea. Al tempo le cure si limitano a dolorosi lavaggi 

quotidiani interni e le urla di Lee si sentono a grande distanza. Per tutta la vita 
conserverà il ricordo del dolore e dell’onta sentendosi sporca, marchiata, 

macchiata. 

 “Sembravo un angelo fuori. Mi vedevano così. Ero un demonio, invece, dentro. 

Ho conosciuto tutto il dolore del mondo fin da bambina.” 

Lee ha una spiccata inclinazione artistica e nel 1925 frequenta l’École nationale 

supérieure des beaux-art. L’anno dopo si iscrive alla Art Students League di New 
York per studiare scenografia. È dello stesso anno l’incontro che le cambia la vita. 

Mentre se ne va per le vie di Manhattan un’auto che sopraggiunge d’improvviso 

quasi la travolge. Le salva la vita un passante che, ammaliato dal fascino di Lee, 
le offre un lavoro come modella. È il signor Condé Nast, editore di Vogue. Inizia 

così una sfavillante carriera nella moda. 

La prima foto appare in forma di illustrazione di Georges Lepape il 15 marzo 

1927. Nei due anni seguenti è tra le modelle più desiderate in città e la ritraggono 
nomi di rilievo come Arnold Genthe, Edward Steichen, Nickolas Muray e George 

Hoyningen-Huene. La sua buona stella sembra destinata a brillare a lungo ma lei 
inizia a essere stufa di stare davanti all’obiettivo. La sua creatività scalpita e si 

interessa alle tecniche di chi la fotografa più che alle pose che le chiedono di 
assumere. Un’altra svolta è in arrivo. Una delle foto scattate da Steichen finisce in 

un pubblicità di assorbenti e lo scandalo è tale da mettere fine alla sua carriera. 

“Preferisco fare una foto che essere una foto.” 

Lee non si scoraggia di certo, anzi è l’occasione per provare a seguire la strada 
che sente più congeniale: mettersi dietro l’obiettivo. Così nel 1929 salpa per 

l’Europa. A Roma e Firenze studia arte, a Parigi si mantiene lavorando per 

l’edizione francese di Vogue. Si mette in testa di diventare l’apprendista del più 
grande fotografo del momento, l’artista surrealista Man Ray. Lui le dice 

chiaro e tondo che non accetta allievi e comunque sta per partire per Biarritz. E 
allora lei lo segue fin lì, che a lui piaccia o no. Finirà per piacergli molto visto che 

l’assume come apprendista e le affida gran parte del lavoro fotografico mentre lui 

si dedica alla pittura. 

Lee diventa presto anche musa e compagna di vita ma non dura a lungo. Finché 
sono insieme però si occupa dei ritratti e delle commissioni di moda affidate a Ray 

da nomi come Coco Chanel e Elsa Schiaparelli. Pare che molte fotografie dell’epoca 
attribuite a lui siano in realtà opera di lei. Insieme mettono a punto anche la tecnica 

della solarizzazione. 

Lee si appassiona al surrealismo e stringe amicizia con i protagonisti dell’arte 

d’avanguardia del tempo, da Pablo Picasso a Paul Eluard e Jean Cocteau per cui 
recita anche nel film Le Sang d’un Poète nei panni di una statua che si anima. Il 

punto di vista surrealista sul mondo, acquisito in questi anni, resta una cifra 

distintiva della fotografia di Lee anche quando cambierà ancora vita diventando 

reporter di guerra. 

Prima però l’attendono altre svolte, altre vite. A cominciare dal 1932 quando, stufa 
dei tradimenti e delle gelosie di Man Ray, lo pianta in asso e se ne torna a New 

York. Insieme al fratello Erik mette in piedi uno studio fotografico e si dedica a 
ritratti e foto commerciali. Neanche questa avventura dura a lungo. Le spese sono 

esorbitanti, i guadagni pochi, troppi i pregiudizi verso una donna che fa un 
lavoro da uomo. A parte le clienti ricche e famose che si divertono a farsi 

fotografare da una donna così anticonformista, non ha molto lavoro. La 

https://www.elle.com/it/magazine/arte/a22338311/man-ray-lee-miller-storia/
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considerano soprattutto un personaggio interessante da invitare alle feste e Lee è 

già stufa. 

Quando conosce Aziz Eloui Bey, ricco uomo d’affari egiziano, è pronta a prendere 

nuovamente il volo. In pochi mesi si sposano e si trasferiscono al Cairo. Lee ne 
approfitta per vagare tra le rovine egizie e la magnificenza del deserto con la sua 

attrezzatura fotografica sempre al seguito. Se la porta a spalla pure in cima alle 

piramidi di Giza. 

Ma al Cairo si annoia mortalmente e il marito, conscio di non poterla tenere in 
gabbia, lascia che parta per placare la sua inquietudine. Nel 1937 è a Parigi e un 

altro incontro dà l’ennesima sterzata alla sua vita. Con l’artista e curatore 

d’arte Roland Penrose, inglese appena separato dalla moglie, è colpo di fulmine. 

Insieme vagano per l’Europa spingendosi fino in Grecia e Romania e 

trascorrono una magnifica estate a Mougins, nel sud della Francia, con Picasso e 
Dora Maar, Paul Eluard e Nusch. C’è anche Man Ray che dopo essersi roso a lungo 

per averla persa resta legato a Lee da profonda amicizia. In questa occasione 
fotografa Picasso e il pittore la ritrae su alcune tele. È l’ambiente in cui si sente più 

a suo agio e nel 1939 decide di abbandonare l’Egitto per trasferirsi a Londra. 

Vive a Hampstead con Roland quando scoppia la Seconda Guerra Mondiale. 

Penrose è richiamato alle armi, a Lee consigliano di tornare a New York dove 
riprende a lavorare per Vogue – stavolta come fotografa. Ma sente di non essere 

al posto giusto. Ignorando le preghiere della famiglia e le suppliche degli amici 

torna nel Regno Unito e documenta i bombardamenti nazisti. 

“Mi sembra piuttosto stupido continuare a lavorare per una rivista frivola come 

Vogue, che può essere buona per il morale del Paese ma un inferno per il mio.” 

Dal 1939 al 1945 fa parte del London War Correspondents Corp e dal 1942 è 
l’unica corrispondente di guerra donna accreditata presso l’esercito degli 

Stati Uniti insieme a Margaret Bourke-White. Condé Nast le affida l’incarico di 

seguire la guerra in Europa. È tanto raro per una donna andare al fronte quanto 

inconsueto per Vogue dar spazio a temi così lontani dalla propria linea editoriale. 

 

Frederick Laws e Lee Miller 

Viaggia con il fotografo statunitense David Scherman, corrispondente per Life. 
Dividono sia il letto che la camera oscura improvvisata nelle stanze d’albergo. Lee 

imprime su pellicola il bombardamento di Londra, la battaglia di Normandia, il 
napalm su Saint-Malo e la liberazione di Parigi. Assiste all’incontro tra l’Armata 
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Rossa e l’esercito americano a Torgau e all’ingresso degli Alleati a Buchenwald e 

Dachau. È la prima americana a entrare in un lager il 30 aprile 1945. Insieme 
al collega David fotografa i soldati morti nei canali di scolo, i mucchi di cadaveri 

abbandonati, i treni che arrivavano carichi di condannati e i forni crematori con i 

resti dei corpi bruciati. 

“Usare la macchina fotografica era quasi un sollievo. Interponeva una sottile 

barriera tra me e l’orrore che avevo di fronte.” 

Durante una sosta a Monaco dopo la caduta della città si accorge di essere capitata 
negli appartamenti di Adolf Hitler e si fa fotografare da Scherman nella vasca da 

bagno del ditattore, completamente nuda e con gli scarponi sporchi del fango dei 

lager abbandonati sul tappetino candido. 

Finalmente si sente apprezzata per il suo lavoro e non per il suo aspetto e alla fine 

della guerra continua a documentare gli orrori in cui si imbatte in giro per l’Europa, 
dai bambini in uno ospedale viennese ai contadini poverissimi della profonda 

campagna ungherese, dall’esecuzione di László Bárdossy alle foto del compositore 

rumeno Harry Brauner sopravvissuto a lunga prigionia. 

Ma la guerra è finita e Lee deve risolversi a tornare a una vita normale. Ricomincia 
a occuparsi di celebrità e di moda per Vogue ma non le basta. Non sopporta le 

frivolezze dopo essere stata testimone dei campi di sterminio. Soffre di 
disturbo post traumatico da stress e si rifugia sempre più spesso nell’alcol. Quando 

scopre di aspettare un bambino divorzia finalmente dal marito egiziano per sposare 

Penrose nel 1947. Lo stesso anno nasce Antony. 

La famiglia si ritira a vivere a Farley Farm House nell’East Sussex. Qui i Penrose 
ricevono gli amici artisti e Lee cucina per tutti. Inventa ricette fantasiose che 

finiscono anche sui giornali e vince persino un premio internazionale. La chiamano 
Lady Penrose, la macchina fotografica è appesa al chiodo e il vasto mondo si è 

contratto nello spazio della sua cucina. Ma i ricordi della guerra la perseguitano 

anche nella pacifica campagna inglese. Insonnia e depressione si aggravano anche 
a causa della relazione del marito con una trapezista e del sospetto di spionaggio 

che induce i servizi segreti inglesi a metterla sotto sorveglianza. 

Muore di cancro a Chiddingly il 21 luglio 1977 e le sue ceneri vengono sparse nel 

giardino di quella Farley Farm che era diventata tutto il suo orizzonte. La casa 
diventa museo e nel 1985 esce la biografia The Lives of Lee Miller scritta dal figlio. 

Alle sue vite si ispirano anche il musical Six Pictures of Lee Miller e il graphic 

novel Trame libere di Eleonora Antonioni. 

 

Efrem Raimondi, il fotografo di Vasco:                              

«Nei miei ritratti cerco solo me stesso» 
 

Da  ROLLING STONE  
 

Conosciuto per gli scatti a star come Joe Strummer e Monica Bellucci, 

Raimondi si racconta: dagli inizi a Milano fino a 'Tabula Rasa', il libro su Vasco 
Rossi 

Fotografo talentuoso ed eclettico, conosciuto particolarmente per i ritratti a miti 
della musica e dello spettacolo come Joe Strummer, Monica Bellucci, Cat Power, 

Franca Sozzani, Vasco Rossi e tanti altri, Efrem Raimondi vuole prima di tutto 

comunicare.  Comunicare la sua visione del mondo con la fotografia. 

Chi sei, come hai iniziato a fotografare? 

Non mi mettevano a posto una Vespa che volevo comprare, quindi avevo 
duecentomila lire che mi avanzavano e ho comprato, in un negozio di corso Buenos 

https://www.rollingstone.it/black-camera/interviste-fotografia/efrem-raimondi-il-fotografo-di-vasco-nei-miei-ritratti-cerco-solo-me-stesso/495084/
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Aires a Milano, una Pentax K1000 e ho iniziato a fotografare. C’è un precedente 

però: a quattro anni sfogliavo Popular Photography in edizione americana perché 
mio padre era abbonato, quindi in qualche modo il rapporto con la fotografia è 

iniziato prima.  

 

 
Vasco Rossi © Efrem Raimondi 

 

Sei conosciuto soprattutto per i tuoi ritratti ai personaggi famosi. Non 

dev’essere facile trovare uno stile originale, perché spesso dietro a queste 

persone c’è già un immaginario fotografico. Qual è il tuo approccio? 

Né più né meno che con qualsiasi altra persona, per me il soggetto vero del ritratto 
è l’autore e il soggetto è sempre un pretesto. Il mio obiettivo è fare una fotografia, 

non un ritratto. Il senso del ritratto sta nel fatto che scavalca il genere, 
permettendomi di essere libero di fare quello che voglio. Do delle indicazioni 

precise quando ritraggo, dirigo il mio soggetto, costruisco un rapporto con lui. 

Hai lavorato per anni al fianco di Vasco Rossi e hai riassunto questa 

collaborazione in un grande volume. Ci racconti di questo progetto? 

Tabula Rasa è un libro che ho prodotto con il mio collega Toni Thorimbert, un 
prodotto a quattro occhi e quattro mani. Quello che Tabula Rasa rappresenta per 

me è un periodo intenso e lungo, durato 14 anni. Il libro racconta i percorsi che in 
tempi e situazioni diverse io e Toni abbiamo intrapreso, ritrovandoci poi nella 

realizzazione del progetto editoriale. È un libro che fissa il percorso e il tempo che 

noi due abbiamo passato in compagnia di Vasco. 

Qual è stato il rapporto tra te e Vasco in questi anni? 

E’ stato uno scambio molto diretto. Quando si lavora e si viaggia, succede che si 

passi molto tempo insieme, anche in maniera molto tranquilla e rilassata, quindi 
ci si conosce anche sotto aspetti più personali. La fotografia non è uno scattare e 

basta, fine delle trasmissioni: è qualcosa che, se pensata e ragionata in un certo 

modo, segna un rapporto. 
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Ma cos’è per te la fotografia? 

Per me è raccontare la mia storia, la mia vita. La mia esigenza era quella di 
raccontare il mio sguardo. La fotografia è perfetta per raccontare questo punto di 

vista. Si può anche pensare che sia un atto di presunzione o un arbitrio e io lo 
confermo: la fotografia è fatta di presunzione e arbitrio. L’unico vero motivo per 

cui fotografo è perché ho avuto l’esigenza di appropriarmi di un linguaggio che 
potesse raccontare quello che vedo e come lo vedo.sata e ragionata in un certo 

modo, segna un rapporto. 

-- per altre immagini: link 

sito web 

La Cina di Henri Cartier-Bresson 

di Livia De Leoni da https://www.exibart.com/ 

"Henri Cartier-Bresson: Chine 1948-1949|1958", la mostra, accolta fino 

al 2 febbraio presso la Fondazione Henri Cartier-Bresson a Parigi. 

Una Leica sempre con sé per cogliere il momento decisivo ossia Henri 
Cartier-Bresson (1908-2004). Un viaggiatore infaticabile che ha attraversato il 

mondo per catturare società e culture diverse, restituite da fotografie eloquenti in 

bianco e nero. Maestro incontestato del fotogiornalismo, nel 1947 fonda 
con Robert Capa, George Rodger, David Seymour, Maria Eisner e William e 

Rita Vandivert, la Magnum Photos, nota cooperativa fotografica. Dotato di una 

capacità analitica e di un tempismo fuori dal comune, HCB (acronimo di Henri 
Cartier-Bresson), ci ha restituito istanti di vita unici e irripetibili dall’India di Gandhi 

alla Cuba di Fidel Castro, dalla Cina del Kuomintang alla Repubblica Popolare 

Cinese, dall’Unione Sovietica al Messico.  

Le sue foto, dirette e senza messa in scena, sono apparse su riviste illustrate 
come Life, Epoca, Paris Match e Queen. Saranno proprio queste ultime a 

pubblicare simultaneamente Chine 1958, il grande reportage di HCB sulla Cina 

comunista. 

Tutto ha inizio però il 25 novembre 1948, quando il fotografo francese riceve un 
incarico dalla rivista Life per immortalare la Cina prima dell’arrivo delle truppe 

maoiste. HCB assiste così alla caduta del partito nazionalista Kuomintang, passa 
poi quattro mesi nella Shanghai comunista, per lasciare la Cina poco prima del 

primo ottobre del 1949, vale a dire il giorno della nascita della Repubblica Popolare 

Cinese, per ritornarci nel 1958.  

Questo periodo storico è presentato attraverso immagini e documenti vari, che 

vanno dalla corrispondenza familiare e professionale a riviste internazionali, nella 
mostra Henri Cartier-Bresson: Chine 1948-1949|1958, accolta fino al 2 febbraio 

presso la Fondazione Henri Cartier-Bresson a Parigi. Aperta nel 2003, la 
Fondazione si trasferisce due anni fa dal quartiere Montparnasse nel cuore del 

Marais, in un ex garage Renault, inaugurato con un’esposizione su Martine 
Franck, moglie del fotografo francese, a cui segue quella attuale, che proseguirà 

per Taiwan. 

La mostra curata dallo storico Michel Frizot e da Ying-lung Su, nasce da uno 

studio approfondito di documenti conservati negli archivi della fondazione e dal 
libro Da una Cina all’altra (Robert Delpire Editore, 1954), che gode inoltre della 

prefazione di Jean-Paul Sartre. Lungo il percorso ritroviamo dunque la Shanghai 
del 23 dicembre 1948 con Gold Rush, uno scatto che coglie una zuffa di fronte a 

una banca per cambiare i soldi in oro, parte del reportage Gli Ultimi giorni del 

https://www.rollingstone.it/black-camera/interviste-fotografia/efrem-raimondi-il-fotografo-di-vasco-nei-miei-ritratti-cerco-solo-me-stesso/495084/
https://www.efremraimondi.com/
https://www.exibart.com/autore/livia-de-leoni/
https://www.facebook.com/sharer.php?u=https%3A%2F%2Fwww.exibart.com%2Ffotografia%2Fla-cina-di-henri-cartier-bresson%2F
https://www.facebook.com/sharer.php?u=https%3A%2F%2Fwww.exibart.com%2Ffotografia%2Fla-cina-di-henri-cartier-bresson%2F
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Kuomintang. Quest’ultimo si contrappone a quello sulle celebrazioni del 9° 

anniversario della Repubblica Popolare nella Pechino del primo ottobre del 1958. 

 

Gold Rush. En fin de journée, bousculades devant une banque pour acheter de l’or. Derniers jours du Kuomintang, 

Shanghai, 23 décembre 1948. © Fondation Henri Cartier-Bresson / Magnum Photos  

A dieci anni di distanza HCB ritrae situazioni sociopolitiche diverse per mostrarci 
lo straordinario nella vita dell’uomo comune. Nei suoi reportage non fa un 

confronto tra culture diverse, ma si focalizza sui cambiamenti inerenti al paese 

stesso, vedi la Cina del 48 con quella del 58.  

Questo soggiorno costituisce un momento clou della sua carriera, durante il quale 
personalizza la sua pratica fotogiornalistica. “I cinesi sono abituati a essere ritratti 

in maniera diciamo degna, e non a essere colti di sorpresa“. Racconta HCB a Jean 
Bardin e a Bernard Hubrenne che lo intervistano in Henri Cartier-Bresson: 

L’Aventure Moderne nel 1962. Dietro la stazione Saint Lazare nella Parigi del 1932, 
un uomo salta su un terreno allagato senza toccare l’acqua. Questo è un grande 

esempio di foto di strada, dove l’imprevedibile viene congelato in uno scatto, clin 
d’œil inoltre al surrealismo. “Una frazione di secondo è il solo momento di 

creazione“. Diceva HCB.  

Non solo coincidenze, o l’intuizione che qualcosa sta per accadere. Gli studi di 
pittura, la passione per il disegno, al quale si è dedicato dagli anni ’70, si ritrovano 

nella qualità dell’inquadratura, in cui l’elemento umano si fonde tra forme e luce 

in una composizione equilibrata, in cui applica magistralmente la sezione aurea. 

Ricordiamo che Cartier-Bresson amava Paolo Uccello, che il Vasari definisce 
nelle Vite come colui che “non ebbe altro diletto che d’investigare alcune cose di 

prospettiva difficili e impossibili“. La prospettiva dunque, che ritroviamo inoltre nel 
rigore geometrico della composizione dove le forme sono forse più importanti della 

luce stessa.  
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© Fondation Henri Cartier-Bresson / Magnum Photos 

Agosto 1958. In primo piano una giovane operaia suona un tamburo, capofila di 
una delegazione di lavoratori provenienti dal complesso petrolifero di Yumen in 

marcia verso il quartier generale amministrativo, per annunciare il nuovo record 
di produzione. Tanto per concludere con una delle fotografie più pubblicate del 

reportage Chine 1958, esposta in questa mostra da non perdere. 

 Il Surrealismo fotografico di Dora Maar. A Londra 

di Giulia Morale da https://www.artribune.com/ 

Se il nome di Dora Maar (Parigi, 1907-1997) è ancora sconosciuto ai più, e per pochi 

altri ancora legato a quello del celeberrimo Picasso, è perché l’eclettico lavoro di 
quest’artista-fotografa viene raramente esposto e Maar è ricordata solo per essere 

stata amante e musa del pittore spagnolo. Soltanto recentemente Maar sta ricevendo 
l’attenzione che merita, con un’appena conclusasi grande mostra al Centre Pompidou 

di Parigi che è da poco arrivata alla Tate Modern di Londra. La rassegna è uno 
straordinario excursus sulla carriera di Maar, la quale sembra aver vissuto svariate 

vite d’artista tutte legate da un profondo desiderio di catturare le stranezze di un 
mondo solo apparentemente ordinario. 

L’artista comincia come fotografa per gli sfavillanti rotocalchi di moda nell’Europa degli 
Anni Trenta. Contemporaneamente frequenta i circoli comunisti di Parigi, Londra e 
Barcellona, dove immortala la povertà urbana figlia della Grande Depressione dello 

stesso periodo. Dopo l’incontro con i surrealisti del tempo, si appassiona all’esoterico 
e al mistico, firmando indecifrabili collage fotografici dai soggetti più disparati. È solo 

verso la fine di una già avviata carriera che si interessa alla pittura, spaziando da 
autoritratti di ispirazione cubista a colorati paesaggi astratti. Una delle opere su cui la 

mostra alla Tate punta di più è Conversazione (1937), nella quale Maar si ritrae seduta 
di fianco a Marie-Thérèse Walter, ex amante di Picasso, a testimoniare la tormentata 

relazione con il pittore. Alla tela viene riservato un posto d’onore all’interno della 
mostra: una parete interamente dedicata che affaccia su svariati ritratti di Dora Maar 

firmati da Picasso e una serie di autoritratti della stessa artista. La conversazione che 
queste opere avviano è un interessante spunto sulla complicata relazione tra amori e 

amanti e la percezione di sé stessi attraverso i propri occhi e quelli dell’altro.  

https://www.artribune.com/
https://www.artribune.com/arti-visive/arte-moderna/2020/01/non-solo-musa-di-picasso-dora-maar-alla-tate-prima-retrospettiva-dellartista-surrealista-in-uk/
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Conversazione riceve molte attenzioni anche perché esposta al pubblico per la terza 
volta dalla sua creazione, ma è sicuramente nei lavori fotografici e surrealisti che 

l’estro di Maar emerge con più evidenza. 

 

 

Dora Maar, The Conversation 1937. Fundación Almine y Bernard Ruiz-Picasso para el Arte, Madrid                                      
© FABA Photo Marc Domage © ADAGP, Paris and DACS, London 2019 

DORA MAAR FOTOGRAFA DI MODA E POLITICA 

Maar comincia la sua carriera da fotografa nel seducente mondo della moda parigina 
ed europea degli Anni Trenta. I suoi scatti, commissionati per campagne pubblicitarie, 

sono audaci, spesso al limite dell’allora socialmente accettabile o, più semplicemente, 
inusuali giochi di sovrapposizioni di immagini. In The years lie in wait for you (1935), 
molto probabilmente creato per pubblicizzare una crema anti-age, una ragnatela è 

sovrapposta al viso di una giovane donna così da creare uno spiazzante, a tratti 
divertente, ritratto dell’invecchiare. Disorientare sembra essere una parola d’ordine 

per Maar, prima artista donna a fotografare nudi di donne in inusuali pose plastiche e 
ambientazioni surreali, rendendole così statue più che modelle. Per questa ragione 

ritrovarsi di fronte alle fotografie che documentano la Grande Depressione 
economica degli Anni Trenta – nella mostra alla Tate collocate immediatamente dopo 

quelle di moda – è un’esperienza quasi destabilizzante. Questa parte della produzione 
di Maar, seppur mantenendo viva una ricerca estetica dello strano, del reietto, e del 

fuori dell’ordinario, immortala la miseria che travolse l’Europa nello stesso periodo. La 
povertà urbana che l’occhio della fotografa cattura ha le fattezze di mendicanti, ragazzi 

di strada, edifici decadenti e fatiscenti tra Londra, Parigi e Barcellona, dove Maar era 
legata a circoli intellettuali e rivoluzionari di sinistra. 
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Dora Maar, Portrait of Ubu 1936. Centre Pompidou, Musée national d’art moderne, 

Paris. Photo © Centre Pompidou, MNAM-CCI / P. Migeat / Dist. RMN-GP © ADAGP, 

Paris and DACS, London 2019 

IL SURREALISMO IN FOTOGRAFIA 

Gli incontri con le avanguardie artistiche parigine di allora, specialmente il sodalizio 
con il fotografo surrealista Brassaï, sono di enorme importanza per la successiva fase 

della carriera di Maar, che giunge al suo apice diventando prettamente surrealista. 
Maar è geniale nell’esprimere lo spirito onirico, la commistione di immagini e mondi – 

che siamo più abituati a vedere in pittura rispetto alla fotografia – propri 
del Surrealismo. Le sue tecniche sono semplici ma incredibilmente efficaci: 

sovrapporre due fotografie al momento dello sviluppo su negativo oppure due o più 
ritagli di immagine attraverso il collage. Nascono così manipolazioni di scene di vita 

quotidiana, nuovi personaggi mistici come quello del Ritratto di Ubu (1936), 
enigmatico armadillo che diventa emblema del surrealismo fotografico di Maar. 

Incredibilmente sinistro e di difficile decodificazione è anche il fotomontaggio di una 
mano femminile che sbuca fuori da una conchiglia su uno sfondo di tempesta. La 

mano, leggiadra all’inverosimile, poggia stremata su un pavimento di sabbia, celando 
il contenuto della conchiglia e contribuendo così a rendere l’intera composizione, come 

tutta la produzione di Maar, impossibile da decifrare del tutto. 

 - per altre immagini: link 

---------------------‒  

Dora Maar  -Londra // fino al 15 marzo 2020 alla TATE MODERN, Bankside 
https://www.tate.org.uk 

Liberare la luce. La fotografia di Giovanni Gastel a Napoli 
 

di Diana Gianquitto da https://www.artribune.com/ 
 

Blu di Prussia, Napoli – fino al 31 gennaio 2020. Provocanti quanto sacre, 
fashion quanto antiche: le fotografie di moda e d’arte di Giovanni Gastel 

al Blu di Prussia di Napoli. nell’ambito di una mostra molto più pittorica 

che fotografica. 

 

 ©Giovanni Gastel,Ayako Comte-2017 

https://www.artribune.com/dal-mondo/2020/01/mostra-dora-maar-tate-modern-londra/?utm_source=Newsletter%20Artribune&utm_campaign=503e16671c-&utm_medium=email&utm_term=0_dc515150dd-503e16671c-153791997&ct=t%28%29&goal=0_dc515150dd-503e16671c-153791997
https://www.tate.org.uk/
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Arabeschi ritagliati come linearismi di Mucha i suoi profili, sfrontatezza sensuale 

ma mistica come occhi di Veneri pompeiane i suoi sguardi.  

Giovanni Gastel (Milano, 1955) accarezza il femminino restituendogli l’eterno, 

ma non fa sconti alla profondità delle sue radici nella carne, nessuna abiura alla 
sua tentazione. Quasi ninfe-albero dell’Aurora di Paul Delvaux ‒ con cui 

condividono sospensione onirica e incanto straniante, come con la seduzione delle 
sibille di Dante Gabriel Rossetti –, le sue donne nascono dalla terra ma si 

rispecchiano nel cielo, e la loro beltà induce l’alba dei tempi, depurata tra citazioni 

di ogni storia delle arti.  

Eppure, non di appiattimenti metafisici su una semplice idea di bellezza formale si 
tratta, ma della restituzione immanente di essa all’attimo zero della sua 

immissione nel mondo, quella in cui ancora non è stata corrotta dagli insulti della 

vita, “come un neonato. Davvero credo che esista un iperspazio in cui c’è la Donna 
assoluta. Del resto, lo dice la Bibbia: noi saremo noi stessi, ma luminosi e 

perfezionati. Il vivere porta una patina, con la sofferenza, che io cerco di togliere, 
riportando ogni donna alla sua icona, alla sua purezza e luce interna. Il dolore è 

trattato in questa epoca in modo trash, io tento di restituire la bellezza che anche 

esso merita”, afferma Gastel.  

Operazione di sintesi dagli accidenti e movimenti del mondo grazie all’immobilità 
eterna offerta dalla fotografia: quella stupita però, come il respiro che si ferma 

innanzi a ogni eros nascente da un atto di amore. 

-per altre immagini: link 

Mario Dondero, fotografo cosmopolita. A Fermo 

di Silvia Papa da https://www.artribune.com/ 

 

Terminal Mario Dondero, Fermo – fino al 1° marzo 2020. L’omaggio di Fermo a 

Mario Dondero, uno dei maestri della fotografia italiana e internazionale. 
 

 
© Mario Dondero, Cuba, anni '90 

 

https://www.artribune.com/arti-visive/fotografia/2020/01/mostra-giovanni-gastel-blu-di-prussia-napoli/
https://www.artribune.com/author/silviapapa/
https://www.artribune.com/
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80 scatti in bianco e nero di Mario Dondero (Milano, 1928 ‒ Petritoli, 2015) 

hanno inaugurato il nuovo spazio espositivo della città di Fermo al Terminal Mario 
Dondero, riaperto al pubblico dopo un lungo restauro e intitolato allo stesso 

fotografo. 

Appassionato interprete di storie e testimone attento del vero, ha catturato il senso 

di emozioni uniche e sincere. Cosmopolita e dinamico, ha attraversato città e 

continenti, immortalando il vissuto di chi incontrava in volti, gesti e azioni. 

Sette le sezioni – Artisti, Borse e Valori, Irlanda, Cuba, Africa, Teatro e Scuola – 
che, insieme a una serie di ritratti di famosi personaggi locali, compongono la 

mostra. Molte delle immagini scelte, pazientemente raccolte e archiviate dai 
responsabili della Fototeca provinciale di Fermo che custodisce l’archivio Dondero, 

sono esposte al pubblico per la prima volta. 

LE FOTOGRAFIE DI MARIO DONDERO 

Ritrae il talento di pittori, scultori e scrittori, da Alberto Giacometti alla Biennale 

di Venezia a Emilio Tadini nel suo atelier di Milano sino alla scrittrice e 
poetessa Joyce Lussu. Affascinato dal teatro, fotografa compagnie e artisti nei 

più importanti teatri d’Europa. Indaga la realtà e ne registra i cambiamenti, come 
a Belfast, nell’Irlanda del 1968. Trascrive i linguaggi del mondo della finanza, 

mentre fissa nella conoscenza i cardini della consapevolezza e del sapere. Incontra 

l’Africa e ne rivela le memorie, mentre a Cuba svela sapori e caratteri. 

Annota le trame del vivere, restituendo pagine vivide e suggestive. Codifica 
linguaggi ed espressioni in lessici autentici e originali. Empatico e mai banale, lirica 

e pura è la sua prosa. 

‒ per altre immagini: link 

Luca Gambacorti – Emor. Un diario fotografico 
 

da https://allevents.in/ 
 

 

https://www.artribune.com/arti-visive/fotografia/2020/01/mostra-mario-dondero-fermo/
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Emor è un cristallo: 
lucente, 

delicato, 

trasparente. 

Fragile come una pietra, 
solido come un respiro, 

nella sua pelle è inciso il mistero della vita: 

Soffio che scompiglia i capelli, 

chiodo che ferisce le mani, 
luce che fa brillare gli occhi. 

 

Gaia Vettori 

___________________________________________________ 
 

Emor era mio padre, ed io mi sono sempre sentito un figlio. Non è mai stato né un 

padre amico né un padre autoritario, ma un punto di riferimento costante e 
affidabile. Era infatti una persona esigente con sé stesso e con gli altri. Affettuoso 

a modo suo, senza mai dimostrarmi nulla, è stato però capace di non ostacolare 
mai le mie scelte, di comprendere tutte le mie passioni e di concedermi di 

realizzare tutti i miei sogni. Mi ha lasciato libero di pensare e di fare. 
Emor, un nome antico dal Vecchio Testamento per un uomo piccolino e magro, ha 

iniziato a lavorare a 12 anni vendendo lupini e ha continuato a lavorare tutta la 
vita attraversando il grande fermento del dopoguerra e del boom economico 

italiano. Emor è stato un uomo del '900 e non gli è mai interessato capire cosa 
fossero le nuove tecnologie, non ha mai avuto un computer, non ha mai saputo 

cosa fossero le email, Internet e i Social. 

La sua ultima parentesi della vita è stata fatta di abitudini, tradizioni, oggetti e 

gesti, riti di vita quotidiana. 

Insieme a lui sono passati gli anni, tanti... l’età si sono accumulate ed è arrivato il 

momento di un suo rapido declino. 

L’Emor in forma, attivo e indipendente, ha iniziato ad essere debole, lento, vago, 

a non voler stare più solo. 

Piano piano mi sono accorto che l’ordine naturale non aveva più senso e, da figlio, 

non avendo figli, ho iniziato a sentirmi padre di mio padre. 

È da lì che ho iniziato a fotografarlo, non so come mai... è stato quasi un gesto 
naturale, come a immortalare quella vita che mi aveva generato e che dipendeva 

dalla mia per morire in pace. 

I suoi ultimi cinque anni di vita, il tempo passato insieme a lui, le sue composizioni, 

sono diventati quasi un diario fotografico, fatto di gesti semplici, consuetudini, 
casa, ricordi, pelle, silenzi, pianura, dal momento dei primi ricoveri fino al 

momento in cui si è spento per sempre. 

Quindi, dopo tante mostre fatte negli ultimi anni e dopo vari incoraggiamenti, ho 

sentito l’esigenza di rendergli omaggio con una mostra a lui dedicata nel giorno 

del suo compleanno, il 10 gennaio. 

                                                                                          Luca Gambacorti 

________________________________________________ 

 

“Ho stretto le mani di Emor senza averne conosciuto la presa. Mani aggrovigliate 
e d’improvviso schiuse: il mio sguardo curioso, forse invadente, le ha osservate 
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cercando storie immaginarie e – ne sono certa – profondamente vere. In quei nodi 

di pelle e vene ho ritrovato le mani, diverse e così uguali, a cui mi affidai, con 

fiducia totale, quand’ero bambina.”  

                                                                                        Federica Boragina 
 

“Passo dopo passo, fotogramma dopo fotogramma, hai scandito il tempo di un 
lento addio pieno di tenerezza nostalgica. Grazie di aver condiviso le tue emozioni. 

Un uomo “amato” non devi avere rimpianti.”  

Caterina Brunori 

 
“La delicatezza, l’affetto, il rispetto di un figlio che diventa padre del suo genitore. 

La memoria emotiva di una storia familiare racchiusa in qualche scatto. La 

semplicità, l'essenza, il significato intrinseco della vita rappresentate negli oggetti 
di uso comune, nel dettaglio dei gesti, delle pieghe della pelle, nel bianco e nero 

che ferma il tempo e intanto lo fa rivivere per sempre. L’amore.” 

 Chiara Fanigliulo 

 
"Nelle immagini che hai condiviso con noi nel tempo ho visto l'intimità di un 

rapporto, di un'eredità fatta di luce e odori e colori. Ho visto un lottatore attaccato 
alla vita. Ogni foto mi ha commosso e mi commuove, mi colpisce duramente alle 

viscere per la sua delicatezza e crudeltà insieme. E' amore, emozione e dedizione. 
Per quanto illumini l'amore procrea ombre lunghissime. Ogni immagine è un 

monumento continuo alla vita. L'amore che trasmettono genera solchi nell'anima 

pari a quelli del tempo sulla pelle di Emor."  

Serena Gallorini 
 

“Le tue foto non sono mai banali, mi suscitano sempre un’emozione. Nei ritratti a 

tuo Padre traspare il suo carattere e l’amore e la stima di chi è dietro l’obbiettivo. 
Il bianco e nero e la pulizia delle composizioni le rendono ancora più suggestive. 

Questo dimostra sempre che le foto si fanno con gli occhi e con il cuore.”  

Federico Menici 

 
“Chi era Emor, non so. Non l’ho mai conosciuto di persona. Eppure l’ho incontrato 

là, in quel mondo effimero dei “nostri tempi” dove tutto deve essere per forza 
bello, perfetto e veloce. La sua pelle segnata dal sole, la schiena curvata dal tempo 

e le mani incrociate in un’attesa. Ed è stato là, in quel mondo così lontano dal suo 

tempo che ho conosciuto una vita vissuta.”  

Valentina Melone 
 

“In queste foto ho visto tanto rispetto, intensità e domande su cosa siamo, sui 
rapporti fra esseri umani, sulla nostra vita. Grazie per queste porte, aperte, 

dolorose e meravigliose.”  

Alessandro Moggi 
 

“La più grande fortuna per un uomo di una gran certa età è sicuramente quella di 

aver potuto insegnare a giocare. Anche se non lo sa.” 

Francesca Sarteanes 
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Era Mare. Il libro fotografico di Matteo de Mayda 

sull’ultima acqua granda di Venezia 

di Arianna Testino da https://www.artribune.com/ 

A poche ore dalla marea seconda solo a quella che allagò Venezia nel 
1966, il web già brulicava di immagini incentrate sulla drammaticità 

dell’evento. Matteo de Mayda, autore del progetto “Era mare”, pubblicato 
dallo studio grafico e marchio editoriale bruno, rinuncia al 

sensazionalismo e immortala una città ferita ma tenace. Ne abbiamo 
parlato con lui e con i suoi “compagni” di avventura. 

 

 

            Era Mare. Photo credits Matteo de Mayda. Progetto grafico di bruno 

All’indomani della marea eccezionale che ha colpito Venezia il 12 novembre scorso, 

travolgendola con 187 centimetri di acqua salmastra, il fotografo Matteo de 
Mayda, i fondatori dello studio grafico bruno (Andrea Codolo e Giacomo 

Covacich) e la curatrice Francesca Seravalle hanno unito gli sforzi per 
rispondere concretamente a una emergenza globale e locale. Il risultato è il volume 

di scatti intitolato Era Mare, un racconto visivo e poetico che restituisce la fragilità, 
e la determinazione, di Venezia e dei suoi abitanti. Un progetto che rifiuta qualsiasi 

sensazionalismo e che contribuisce alla ripresa delle attività culturali di uno dei 

distretti più vivaci della città. 

Fotografare Venezia è impresa di per sé ardua. Immortalare gli effetti di 
un fenomeno complesso e atavico come l’acqua alta lo è ancora di più. Il 

rischio di scadere nella deriva sensazionalistica è dietro l’angolo, così 
come quello della immagine da cartolina. Quale approccio hai scelto per 

ricordare e far ricordare l’acqua granda del 12 novembre? 

Matteo de Mayda: Non amo le immagini sensazionalistiche, credo sia importante 
raccontare, ma cercando di farlo con un’etica. Come diceva Ando Gilardi, “le 

peggiori infamie fotografiche si commettono in nome del ‘diritto all’informazione’”. 
Inoltre, con gli altri autori del progetto siamo sempre stati d’accordo nell’evitare 

la cronaca d’assalto dei danni in rispetto alle persone colpite, per raccontare 

l’atmosfera sospesa e fragile di Venezia, della sua laguna e dei veneziani. 

Mi sono recato a Venezia il 12 mattina perché avevo letto una ricerca 

dell’organizzazione non profit americana Climate Central sul fatto che Venezia 

https://www.artribune.com/author/ariannatestino/
https://www.artribune.com/professioni-e-professionisti/politica-e-pubblica-amministrazione/2019/11/venezia-acqua-alta-aiuti-solidarieta/
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finirà sott’acqua entro il 2050 a causa del cambiamento climatico. L’alta marea del 

12 novembre era stata annunciata, quello che non si conosceva ancora era l’entità 

che avrebbe avuto. Quella mattina mi sono immaginato di essere nel 2050 e di 

fotografare una città dove l’acqua alta era la normalità, non un evento 

straordinario. Poi quella sera la marea è salita inaspettatamente a 187cm, il dato 

più alto dall’alluvione del 1966. 

In quali momenti del giorno sono state scattate le fotografie? Hai 

innescato un dialogo con i residenti? 

Ho passato circa una settimana a fotografare Venezia, da quel giorno in poi, 

scattando durante le ore diurne nel centro storico, successivamente anche dentro 
il MOSE e al baby MOSE di Chioggia. Ho fotografato e parlato con i cittadini 

facendomi raccontare la loro storia, poi ho incontrato il commissario del MOSE e 
gli operatori che ci stanno lavorando, per farmi un’idea più chiara. Una giornata 

l’ho trascorsa anche con i volontari di “Venice Calls”, accorsi a Venezia per dare 
una mano. Non ho mai visto sconforto nei veneziani, semmai, anche 

sdrammatizzando con la loro tipica ironia, una forza incredibile. Mi ha colpito un 
gesto piccolo ed estremamente potente, la tacca “187” che tutti i negozianti hanno 

segnato sulle pareti delle loro attività. Quei 187centimetri che la marea ha 

raggiunto la notte tra il 12 e il 13 novembre 2019. 

Gli incassi delle vendite di Era Mare saranno impiegati per aiutare le 
attività di commercianti e privati dell’associazione culturale Do.Ve., nel 

sestiere Dorsoduro. Come è nata questa collaborazione? E quali risvolti 

concreti avrà? bruno: Con Matteo c’è un rapporto di amicizia ben consolidato e 
abbiamo all’attivo già diverse collaborazioni. Ideare e progettare Era Mare con lui 

è risultato molto semplice. 

La stampa/produzione è interamente finanziata da bruno. Dal 2013 abbiamo la 

nostra sede in quell’area di Dorsoduro e facciamo parte dell’associazione culturale 

Do.Ve. 

Noi siamo stati molto fortunati in quelle giornate e speriamo che questo progetto 
con Matteo e Francesca possa aiutare in maniera concreta chi lo è stato molto 

meno di noi. L’associazione si impegna ad aiutare gli associati colpiti e a utilizzare 
i fondi raccolti per sostenere le attività di restauro degli immobili e la 

predisposizione di adeguate paratie. 

bruno è una delle attività che animano l’area di Dorsoduro, distretto creativo per 

eccellenza della città. Dare spazio a progetti editoriali come Era Mare significa 
prendere una decisa posizione rispetto al ruolo della cultura e dell’editoria 

nell’ambito dello sviluppo di dinamiche sociali virtuose. 

Come vi siete interfacciati con Matteo de Mayda durante la realizzazione 

di Era Mare? 

bruno: Era Mare è nato in maniera spontanea, sia in termini creativi che di 
“mission”. La nostra sede ha retto l’urto anche dei 187 centimetri e in quelle 

giornate abbiamo potuto ospitare Matteo offrendogli una sorta di base operativa 
per scaricare e post-produrre le immagini. Così, in modo molto naturale, abbiamo 

iniziato a discutere di ciò che stava accadendo e di come lo avremmo potuto 

raccontare. 

Quale forma grafica ha il progetto? 

bruno: L’impianto grafico riflette su una Venezia spaccata a metà, sì distopica ma 

incredibilmente reale nella sua quotidianità anche da sommersa: il libro tagliato in 
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due consente di scegliere cosa vedere. Una volta steso e aperto, il lettore incontra 

il testo di Francesca. 

Come è nato il testo che accompagna gli scatti di Matteo de Mayda? 

Francesca Seravalle: Il testo è nato per rafforzare l’intento del libricino condiviso 
con Matteo e bruno: non volevamo lavorare sul dramma, sull’aspetto sensazionale 

e cronachistico dell’inondazione, ma su due punti: la difficoltà e lo stress mentale 
che ci siamo trovati ad affrontare nelle tre settimane successive, perché 

quell’acqua non se ne andava più, e porre delle domande sul futuro di Venezia. È 
stata anche una forma di rispetto per le persone colpite che si sarebbero sentite 

“usate”, mentre, in questa maniera, abbiamo preferito mostrare la resistenza dei 
veneziani capaci di far fronte e di lavorare nonostante i grandissimi disagi e danni. 

Le immagini di Matteo sono molto belle, equilibrate e pulite e mostrano come 

anche nel disastro Venezia fosse sempre bellissima, nonostante potessero 
prefigurare una futura Atlantide o Pompei. Ho deciso quindi di scrivere un racconto 

distopico prendendo ad esempio The Drowned World di Ballard, perché 
rappresentava davvero l’atmosfera sospesa e post-apocalittica in cui ci siamo 

trovati. Sembrava di essere in un racconto postmoderno in cui qualcosa si era rotto 
e non sapevamo più come fare, eravamo abituati a vivere metà in acqua e metà 

all’asciutto, ci sentivamo degli anfibi. 

Quali aspetti mette in luce il tuo testo? E quali caratteristiche ha? 

Francesca Seravalle: Il titolo doveva essere evocativo e doveva spiegare la rottura 
dell’equilibrio ambientale avvenuta da quel giorno in cui il mare si mangiò la 

laguna. Era Mare indica un cambiamento radicale, una nuova realtà ambientale 
che i veneziani e la laguna veneziana avrebbero affrontato dal 12 novembre in poi 

in questo racconto distopico. Nel sistema laguna (vegetale e animale) in cui l’acqua 
è salmastra, mista di dolce e salata, l’incremento del gradiente di salinità, come si 

può immaginare, può comportare delle modifiche molto forti. I danni dell’acqua 

salata sono molto più resistenti di quelli di acqua dolce. I veneziani hanno un 
legame molto forte con il clima lagunare, dall’odore e dalla direzione del vento e 

dalla temperatura più calda, anche senza guardare le previsioni, sanno che sta 
arrivando lo scirocco, che spinge l’acqua dal mare in laguna. Da quel giorno a 

Venezia non ci si fida più delle previsioni e non si riesce più a leggere il clima come 
al solito, o almeno capiamo quando sale l’acqua, ma non si sa con precisione di 

quanti centimetri, e, ancora peggio, per alcune settimane non si è vista tregua a 
queste continue inondazioni. Vedendo il libricino tagliato a metà, e pensando che 

l’immagine di Venezia è sempre riflessa nell’acqua, quindi doppia, ho pensato di 
trovare un titolo che esaltasse questo aspetto speculare, ed ecco che Era Mare si 

è dimostrato il titolo più azzeccato, anche perché aveva in sé una certa fluidità 

musicale che mi ricordava un’onda di una marea che sale e scende. 

Cosa significa tradurre in parole un evento così straordinario come l’acqua 
granda del 12 novembre? 

Francesca Seravalle: Avevo già curato dei progetti digitali e una mostra per Fabrica 

alla Bevilacqua La Masa nel 2016 per ricordare l’acqua granda del 1966 e mi sono 
accorta della differenza: quando sei coinvolta nei fatti perché il tuo compagno ha 

passato giorno e notte per settimane a controllare le pompe e a pulire e ripulire il 
locale a ogni marea, perdendo molti elettrodomestici e settimane di attività, 

quando la tua amica si barrica sopra al letto con il suo cagnolino perché l’acqua le 
sale dentro casa, quando i supermercati sono chiusi e inagibili, le librerie 

danneggiate, sai che devi fare qualcosa e con il massimo rispetto per l’immagine 
della tua città. Portare la tua testimonianza e tradurla nel linguaggio più affine per 

un aiuto concreto: un libro utile, solidale, e con un tocco poetico. 

‒ Arianna Testino - http://eramare.b-r-u-n-o.it 

http://eramare.b-r-u-n-o.it/
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Silvio Pellegrini. Quel che resta 
 

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

 
 

Il 17 Gennaio alle ore 18,00 si inaugura a Senigallia la mostra fotografica “Silvio 

Pellegrini. Quel che resta” a cura di Simona Guerra. Dopo il grande successo 
dell’esposizione dedicata a Giacomelli e Leopoldi, appena terminata, lo spazio 

mostre inaugura la sua programmazione 2020 con questa nuova ricerca. 
Silvio Pellegrini (1930-1973) è stato fra i primi fotografi chiamati da Giuseppe 

Cavalli a partecipare allo storico sodalizio fotografico del gruppo Misa di Senigallia 

A differenza degli agli grandi però, la sua prematura scomparsa non gli ha 

permesso di far evolvere il suo stile che già nei primi anni ’50 indicava un futuro 
luminoso e creativo, come possiamo riconoscere in queste opere esposte. 

La mostra, che raccoglie una selezione di 30 opere scattate tra il 1952 e il 1960 
(assieme ad altri documenti d’archivio) segue due diverse logiche espositive: se 

da un lato vuol far emergere e conoscere al pubblico il lavoro ancora semi-
sconosciuto di questo autore, dall’altro propone al visitatore di soffermarsi - 

attraverso l’esposizione di più stampe dello stesso soggetto - su una fase creativa 
ed espressiva di grande importanza per ogni fotografo: la stampa. 

L’esperienza del confronto tra i vari esemplari è infatti una situazione abbastanza 

rara da incontrare in mostra eppure così preziosa per capire quanto scelte diverse 
e accorgimenti tecnici, messi in atto in camera oscura, restituiscano risultati 

differenti e permettano un’interpretazioni molto diversa di uno stesso soggetto. 

Nel 1953, quando il gruppo Misa prende vita, Silvio ha solo 23 anni ma idee chiare 

su ciò che intende riprendere e un occhio raffinato. Incoraggiato dal maestro 
Cavalli e dalle frequentazioni di altri amatori formidabili, più grandi di lui, gli 

https://www.artribune.com/


20 
 

permetteranno di creare opere molto incisive che in più casi già annunciano un 

allontanamento dai toni alti cavalliani per migrare verso una fotografia in cui il 
contrasto tonale si fa accentuato, poetico. Appassionato. 

Non dobbiamo infatti dimenticare che dal 1955 al 1959 Silvio lavorerà a Roma 
come operatore cinematografico per la Società San Paolo, in un contesto dunque 

particolarmente stimolante e vivo in cui l’eco delle grandi opere cinematografiche 

italiane vivono nelle strade della capitale. 

La mostra 

In mostra 30 opere scattate tra il 1952 e il 1960 (assieme ad altri documenti 

d’archivio) provenienti dall’Archivio Silvio Pellegrini di Senigallia, assieme a altri 
documenti, schede d’archivio originali, pubblicazioni. La mostra si tiene presso il 

nuovo Spazio Piktart, via Mamiani 14 a Senigallia dal 18 al 26 Gennaio ’20. 

 

Biografia 

Silvio Pellegrini nasce a Senigallia il 4 maggio del 1930. Nella drogheria di suo 
padre Enrico, nei primi anni ’50, conosce l'avvocato Giuseppe Cavalli. 

Nel 1953 viene invitato proprio da Cavalli a far parte del gruppo fotografico Misa, 
lo storico sodalizio in cui si incontrarono giovani autori poi diventati noti come 

Mario Giacomelli, Ferruccio Ferroni, Piergiorgio Branzi e Alfredo Camisa per citarne 
alcuni. Sotto la guida di Cavalli si dedica alla sua sincera vocazione fotografica, 

aderendo all’idea di una fotografia artistica es espressiva. Dal ’55 partecipa a 
diversi premi e concorsi fotografici per cui ottiene riconoscimenti e premi. Tra 

questi ricordiamo: Premio Salsomaggiore, 1956. Dal 1955 al 1959 si trasferisce a 
Roma, in via Capocci 98, dove lavora come operatore cinematografico. Dopo un 

primo periodo di sperimentazione su vari soggetti tra cui il paesaggio e la natura 
morta, si concentra con sempre maggior impegno nella rappresentazione di 

persone che ritrae nei loro luoghi di lavoro o attraverso ricercati primi piani. 

Scompare a soli 43 anni il 9 gennaio del 1973. 

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

dal 17 al 26 gennaio 2020 - Spazio Pinkart, Via Mamiani 14, Senigallia (Marche) 

“Steve McCurry. Leggere”, la mostra fotografica 

dedicata ai libri e alla lettura arriva a Monza 

da https://libreriamo.it/ 

 
Omo Valley, Etiopia, 2013 © Steve McCurry 

https://libreriamo.it/fotografia/steve-mccurry-leggere-mostra-fotografica-dedicata-libri-lettura-monza/
https://libreriamo.it/fotografia/steve-mccurry-leggere-mostra-fotografica-dedicata-libri-lettura-monza/
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La lettura, l’amore per i libri sono, sia passioni universali che accomunano le 

persone da un capo all’altro della Terra, sia i temi della nuova mostra fotografica 
di Steve McCurry intitolata Steve McCurry. Leggere, in programma dal 17 

gennaio al 13 aprile 2020 all’Arengario di Monza.  

La mostra 

Steve McCurry. Leggere è una mostra costituita da una selezione di scatti realizzati 

in oltre quarant’anni di carriera e comprende la serie di immagini che egli stesso 
ha riunito in un magnifico volume, pubblicato come omaggio al grande fotografo 

ungherese André Kertész. Con questa nuova rassegna Steve McCurry presenta 

le sue foto legate al tema universale della lettura. 

Leggere è una passione universale 

Curata da Biba Giacchetti e, per i contributi letterari da Roberto Cotroneo, 

giornalista e scrittore, la rassegna presenta 70 fotografie che ritraggono persone 

di tutto il mondo, assorte nell’atto intimo e universale del leggere. Persone 
catturate dall’obiettivo di McCurry che svela il potere insito in questa azione, la 

sua capacità di trasportarle in mondi immaginari, nei ricordi, nel presente, nel 
passato e nel futuro e nella mente dell’uomo. I contesti sono i più vari: i luoghi di 

preghiera in Turchia, le strade dei mercati in Italia, dai rumori dell’India ai silenzi 
dell’Asia orientale, dall’Afghanistan a Cuba, dall’Africa agli Stati Uniti. Immagini 

vibranti e intense, che documentano momenti di quiete durante i quali le persone 
si immergono nei libri, nei giornali, nelle riviste. Giovani o anziani, ricchi o 

poveri, religiosi o laici: per chiunque e dovunque c’è un momento per la 

lettura. 

Un mondo di libri 

Le fotografie che rendono omaggio alla parola scritta sono accompagnate da 
una serie di brani letterari scelti da Roberto Cotroneo, in una sorta di percorso 

parallelo. Un contrappunto di parole dedicate alla lettura che affiancano gli scatti 
di McCurry, coinvolgendo il visitatore in un rapporto intimo e diretto con la lettura 

e con le immagini. La mostra è completata dalla sezione Leggere McCurry, 
dedicata ai libri pubblicati a partire dal 1985 con le foto di Steve McCurry, molti 

dei quali tradotti in varie lingue: ne sono esposti 15, alcuni ormai introvabili, 
insieme ai più recenti, tra cui il volume edito da Mondadori che ha ispirato la 

realizzazione di questa mostra. Tutti i libri sono accompagnati dalle foto utilizzate 
per le copertine, che sono spesso le icone che lo hanno reso celebre in tutto il 

mondo. 

- per altre immagini: link 

Questa Non È Una Fotografia Di Moda. Martine Fougeron 
 

d i  Vince Aletti da  https://www.vogue.it/  
 

Martine Fougeron dedica ai suoi ragazzi un diario per immagini dell’adolescenza. 

Immortalando un rito di passaggio. E cogliendo la tensione tra spontaneità e messa 
in scena. 
 

Come tutti gli artisti, anche i fotografi spesso lavorano con i soggetti che hanno a 
portata di mano: casa e famiglia. Da Julia Margaret Cameron a Sally Mann, Harry 

Callahan, Robert Frank, Nicholas Nixon, passando per Emmet Gowin, la macchina 
fotografica si è concentrata sui genitori, i compagni e, soprattutto, i bambini. 

Con Nicolas & Adrien, un libro di fotografie dei suoi bellissimi figli, in uscita questo 
mese da Steidl, Martine Fougeron, francese ora a New York, continua questa 

tradizione. 

https://stevemccurry.com/
https://libreriamo.it/fotografia/steve-mccurry-leggere-mostra-fotografica-dedicata-libri-lettura-monza/
https://www.vogue.it/author/vince-aletti
https://www.vogue.it/
https://www.vogue.it/news/article/ricordando-robert-frank-fotografo-documentarista-xx-secolo
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Nel 2005, quando è iniziato il progetto, Fougeron era una madre single, divorziata, 

che viveva con i figli a Greenwich Village. La loro adolescenza in erba era per lei 
una vera e propria sfida, seppur affascinante. Cresciuta da genitori, che descrive 

come «tradizionali e distaccati», era decisa a instaurare un legame più stretto con 
i suoi ragazzi; la macchina fotografica era un modo per coinvolgerli e creare un 

diario ininterrotto delle loro vite. 

 

 
“Lou and Adrien: Delight” (dal libro “Nicolas & Adrien”, in uscita questo mese da Steidl) © Martine Fougeron 

 
Non tutto è sempre andato liscio. Scrive infatti che a quindici anni Nicolas era «in 

piena ribellione contro di me», e spesso rifiutava di farsi fotografare. In uno dei 
primi scatti della serie – e quello che colpisce di più – si vede lui che si gira per 

sfuggire all’obiettivo, i capelli al vento. Adrien, invece, più piccolo di un anno, fino 

ai sedici anni si è crogiolato in questa attenzione, sbocciando come un fiore, e poi 

per un po’ non ne ha più voluto sapere. 

“Lou and Adrien: Delight” è tratta dal libro della fotografa Martine Fougeron 

“Nicolas & Adrien”, in uscita questo mese da Steidl. 

Entrambi i ragazzi, nati a Parigi, all’inizio del progetto frequentavano il liceo 
francese di New York insieme ad altri figli della borghesia emigrata e locale. Le 

loro estati trascorrevano nella casa di famiglia sulle montagne delle Cevennes 
meridionali, nel sud della Francia. Se, come la descrive Fougeron, la loro è «la 

storia di un rito di passaggio», è stata senz’altro resa più facile da una condizione 

privilegiata. 

In una conversazione alla fine del libro, Fougeron dice che il lavoro l’ha aiutata ad 
affrontare «l’esperienza, piuttosto dolorosa, di crescere un ragazzo adolescente, 

con tutti i passaggi e le crisi inevitabili». In realtà c’è poca tensione o evidente 
difficoltà, nelle immagini. Anche nei momenti di maggiore imbarazzo, Nicolas e 

Adrien sono incantevoli e, con il passare degli anni, sempre più a loro agio e 

accoglienti nei confronti della madre, della sua macchina fotografica e delle sue 

luci. 

Le fotografie di Fougeron sfruttano al meglio quella che lei stessa definisce «la 
misteriosa tensione tra spontaneità e messa in scena». Quella stessa tensione che 
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suscitano alcune delle migliori creazioni di moda contemporanee. L’immagine qui 

sopra, scattata durante una vacanza estiva nel 2010, è una posa, eppure la sua 
intimità disinvolta non ha nulla di artificioso. Se anche Fougeron si muoveva nei 

paraggi, si è resa invisibile e la coppia che sta flirtando sull’erba incredibilmente 

naturale e presente. 

 
Vince Aletti è critico fotografico e curatore. Vive e lavora a New York dal 1967. 

Collaboratore di “Aperture”, “Artforum”, “Apartamento” e “Photograph”, è stato 
co-autore di “Avedon Fashion 1944-2000”, edito da Harry N. Abrams nel 2009, e 

ha firmato “Issues: A History of Photography in Fashion Magazines”, di recente 
pubblicato da Phaidon. 
 

L’Archivio Alinari è della Regione Toscana, con un nuovo 

museo: le cifre dell’accordo 

da https://www.exibart.com/ 

La Regione Toscana diventa proprietaria dell'immenso patrimonio dell'Archivio 

Alinari: rese note le cifre dell'accordo e dichiarati i tempi per l'apertura del nuovo 

museo.  

 

Archivio Alinari: la vecchia sede 

Come già scrivevamo a dicembre, l’immenso patrimonio dell’Archivio Alinari è 
stato comprato dalla Regione Toscana, che il 14 gennaio ha ufficialmente 

presentato i dettagli. 15 milioni di euro il costo complessivo dell’operazione, una 
cifra relativamente esigua, rispetto al valore delle 48532 fotografie vintage, dei 

473267 negativi su lastra di vetro, del milione e mezzo di negativi su pellicola b/n, 
dei 24762 libri e riviste di fotografia, delle 400 apparecchiature fotografiche e 

obiettivi, dei 125 fondi di archivio acquisiti dagli Alinari nel corso del Novecento e 
contenenti materiale fotografico datato dal 1860 a oggi, delle oltre 200mila 

immagini digitalizzate. E parte di questo patrimonio è fruibile anche sulla 
piattaforma di Google Cultural Institute. Per rendere l’idea, nel 2008, il fondo 

venne valutato in circa 138 milioni di euro dallo storico della fotografia Italo 

Zannier. Questi alcuni dei numeri dell’Archivio Alinari, che sarà ospitato negli 
spazi storici di Villa Fabbricotti, immobile di proprietà della Regione, in via 

Vittorio Emanuele II, a Firenze. 

https://www.exibart.com/fotografia/gli-archivi-alinari-sono-salvi-ce-laccordo-con-la-regione/
https://www.alinari.it/it/immagini
https://artsandculture.google.com/partner/alinari-archives
https://artsandculture.google.com/partner/alinari-archives
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Gli Archivi Alinari: dalla crisi al rilancio, con un nuovo museo 

Come raccontavamo nel dettaglio in questo articolo, la società che gestiva 
l’Archivio Alinari era gravata da debiti alti, bassi ricavi e dalla liquidazione, nel 

2012, della Alinari24ORE, joint venture quadriennale istituita nel 2007 con il 
gruppo Il Sole 24 Ore. Il problema, infatti, si protraeva da tempo e, temendo il 

peggio, già il 10 dicembre 2018 la collezione venne sottoposta a divieto di 

esportazione dalla Soprintendenza toscana. 

«Abbiamo evitato che un patrimonio culturale e storico immenso, di grandissimo 
valore, potesse disperdersi all’estero o finire in mani privati. Così invece l’archivio 

Alinari, uno dei più grandi al mondo e fondamentale per ricostruire un secolo e 
mezzo di storia italiana ed europea, resterà pubblico e chiunque potrà 

consultarlo», ha spiegato Enrico Rossi, presidente della Toscana. Per garantire la 

fruizione, verrà allestito dunque un nuovo museo nella Villa di Firenze risalente 
al Trecento e residenza di personalità quali la regina Vittoria d’Inghilterra e le 

sorelle di Napoleone, Elisa Baciocchi e Paolina Bonaparte, attualmente 

adibita a sede di uffici. 

 

Archivi Alinari: quella che sarà la nuova sede 

Il nuovo museo aprirà le sue porte in circa 27 mesi e, per gestire e valorizzare 

l’archivio, la Regione Toscana approverà un Piano strategico di sviluppo 
culturale del patrimonio entro aprile 2020, mentre entro maggio su darà 

impulso alla istituzione di una Fondazione, nella quale potrebbe essere 

coinvolto anche il Mibact. 

«Una giornata molto importante, per arrivarci sono stati necessari mesi e mesi di 
grandissimo lavoro ed è solo la prima tappa di un percorso. Ringrazio tutti quanti 

hanno contribuito al successo di questa operazione, dal ministro Dario 

Franceschini, ai sovrintendenti, ai funzionari del Ministero e della Regione», ha 
proseguito Rossi, che ha lasciato intendere anche progetti di ampliamento della 

stessa collezione. «Quello che abbiamo realizzato potrà avere grandi sviluppi ed 
essere foriero di ulteriori acquisizioni, senza trascurare che, grazie alla sua unicità, 

il suo valore è destinato a crescere», ha concluso il Presidente della Regione 

Toscana. 

https://www.exibart.com/speednews/il-triste-destino-degli-alinari-cosi-scompare-il-piu-grande-archivio-fotografico-al-mondo/
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Sette uova appoggiate ad un piano. Lo spazio di 

Alessandra Spranzi, la sua fotografia 
 

di Andrea Tinterri da https://www.artslife.com/ 
 

 
 

Alessandra Spranzi, Gusci di uova mangiate da una faina (L’insieme è nero), 2016, stampa ai sali 
d’argento/gelatin silver print, cm.18×25 (incorniciata/framed cm.44×52), ed.3+2pda. ph.C.Favero – 
Courtesy P420, Bologna 

 

Lo studio dove prima c’era la sua casa; mi offre subito un tè, la tazza è 

leggermente sbeccata, una crepa la percorre, ma non c’è fuoriuscita di 
liquido, o almeno non sembra. Tre stanze, la prima occupata da una piccola 

cucina, a seguire uno studio, due tavoli, ci sediamo accanto a quello vicino alla 
finestra. Appoggio la tazza sul piano, la crepa non sembra compromettere la 

funzione della tazza, il tavolo non si macchia, probabilmente si riscalda solo un 

poco.  

Non ci siamo mai visti prima, io e Alessandra Spranzi, nel suo studio a Milano. 
Sgombera subito il campo da possibili malintesi, non è una fotografa. Sì, insegna 

fotografia, ma questo non è sufficiente per farla rientrare nella categoria, 
fortunatamente significa poco, quasi nulla. Quanto è facile tenere una macchina 

fotografica in mano, quanto è difficile capire la forma di una forchetta o di un uovo. 
Appoggio il mio braccio al tavolo, come gli oggetti che lei fotografa, poco distante, 

verso la finestra c’è un foglio, probabilmente una fotocopia o una stampa su carta 

leggera, è la fotografia di sette gusci d’uova perforati e risucchiati da una 
faina. Una fotografia trovata all’interno di un libro o una rivista, una 

fotografia ritagliata e rifotografata, un gesto d’appropriazione. Le uova 
sono disposte in maniera circolare, sei a formare un piccolo tondo e una al centro. 

I buchi sui gusci sembrano abrasioni, piccoli spazi colorati, l’impronta di Piero 

https://www.artslife.com/author/andrea-tinterri/
https://www.artslife.com/wp-content/uploads/2020/01/1-3-scaled.jpg
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Manzoni sulle sue uova “timbrate”. Uova svuotate, rese leggere, appoggiate ad 

una superficie, come lo sono io con il mio braccio che si avvicina alla tazza 

incrinata, leggermente malata. Bevo mentre lei si alza a preparare altro tè. 

Parliamo di letteratura, di scrittura, mi dice che da adolescente, in estate, nella 
casa in campagna, leggeva molto, io non mi ricordo cosa leggevo da bambino, da 

preadolescente, da adolescente. Non sapevo cosa rispondere quando mi ha chiesto 
se ho modelli di scrittura, autori che mi avessero indirizzato. Non sapevo cosa 

rispondere, perché non ho modelli, non ho autori preferiti, non ho libri preferiti, e 
ho poca memoria. Ho fatto qualche nome che probabilmente adesso non rifarei. 

Alessandra si alza, stiamo ancora parlando delle sette uova disposte a cerchio, 
della natura che mangia, che inevitabilmente si mangia. Fa pochi passi nella 

stanza, recupera un foglio con una sua pittura ad olio, se non ricordo male. Sei 

uova, disposte circolarmente e una al centro, su ognuna di esse c’era una macchia 
di colore, come fosse una lacuna. Ha riprodotto l’immagine fotografica in pittura, 

una nuova trascrizione, sempre quell’immagine, accenno a Cézanne, con una certa 

vergogna, la mia immaginazione non è riuscita ad andare oltre. 

Sette uova appoggiate ad un piano. Mi dice dell’importanza del tavolo, come 
spazio fondante del “discorso”, che spesso gli oggetti che fotografa sono appoggiati 

ad un piano con quattro gambe perché quasi tutte le nostre attività si svolgono 
intorno ad esso. Anche noi in quel momento, appoggiamo noi stessi, appoggiamo 

oggetti, spostiamo elementi provando le diverse possibilità combinatorie che si 
possono manifestare. Oggetti, non sono altro che oggetti: sono a casa e leggo le 

sue parole a proposito di un lavoro del 2008, Selvatico (colui che si salva), “le cose 
sono finalmente libere dalla schiavitù di essere utili. Gli animali da quella di essere 

amici. L’uomo da quella di sorridere, può finalmente voltarsi e dare le spalle, uscire 
fuori, andare indietro, dentro la selva, errare, salvarsi”. Fotografie di oggetti, 

utili e non utili, ma l’utilità è una categoria che scompare, perde il suo 

peso specifico e il suo posto nel mondo. Sono oggetti e la difficoltà è riuscire 
a capirli come tali; tutti abbiamo bisogno di essere salvati, di proteggere le nostre 

uova, anche se aperte dai denti di una faina, anche se svuotate, prosciugate. 
Rimane un guscio, una superficie che si curva e cade in un piccolo cratere 

inoffensivo. Qualcosa che occupa uno spazio, appoggiato ad un tavolo. Non fa 

niente se il tè uscirà dalla tazza, se la crepa non reggerà la pressione dell’acqua. 

-- per altre immagini: link 

GDPR e fotografia, ecco tutte le regole per non sbagliare 
 

di Annalisa Spedicato Avvocato, Specializzato in IP, ICT e Privacy                               

da https://www.cybersecurity360.it/ 

Ecco come deve comportarsi chi intende scattare una fotografia alla gente comune 
in ambienti pubblici, alla luce del GDPR (che è il Regolamento europeo n.2016/679 

in materia di protezione e sicurezza dei dati personali che introduce nuove regole 
in materia di privacy): 
 

GDPR e fotografia, un connubio che è bene approfondire. Lo scontro tra i 
fotografi che cercano di catturare le vite della gente comune per trasformarle in 

opere d’arte e le persone che, vedendosi protagoniste di quelle foto, sentono 
violata la loro privacy, è esistito sin dalla nascita della street photography. La 

questione però assume ulteriore rilevanza alla luce del GDPR. Vediamo le regole 

per non sbagliare. 

 

Indice degli argomenti 

artslife.com/2020/01/19/alessandra-spranzi-spazio-poetica-arte-fotografia/
https://www.cybersecurity360.it/giornalisti/annalisa-spedicato/
https://www.cybersecurity360.it/
https://www.cybersecurity360.it/legal/privacy-dati-personali/gdpr-e-siti-web-consigli-e-best-practice-per-un-corretto-adeguamento/
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GDPR e fotografia, un contesto confuso 

L’intento principale della street photography non è quello di fotografare questo 
o quel soggetto in particolare, ma imprigionare per sempre un comportamento 

umano e scene di vita quotidiana in immagini mozzafiato, sebbene comunque in 

passato fosse più semplice per un fotografo trovare il consenso della gente che 
davanti ad uno scatto notevole si mostrava anche lusingata per il solo fatto di 

essere stata selezionata tra tanti ed essere diventata protagonista di una bella 
immagine fotografica che poi veniva magari anche pubblicata su qualche rivista o 

giornale o diventava un quadro famoso. 

 

 

 
Oggi le cose non stanno più così, le persone contente di essere il soggetto di una 
fotografia senza chiedere nulla in cambio, si contano sulla punta delle dita, 

soprattutto da quando sempre più gente ha acquisito la consapevolezza del fatto 

che, per legge, se la propria immagine viene sfruttata in termini di profitto altrui, 

anche il protagonista della fotografia può guadagnarci. 

A complicare ulteriormente le cose, è arrivata la rete internet, i siti web e i social 
network; con l’avvento dei nuovi canali digitali e la legge sulla privacy che ha 

inquadrato l’immagine del volto tra i dati personali, infatti il timore della gente 
comune di veder violata la propria riservatezza quando la propria faccia appare in 

un’immagine fotografica che potrebbe essere diffusa online, si è moltiplicato, 
considerando che ad esso si è aggiunto anche quello connesso alla violazione dei 

dati personali e ai furti di identità. 

Questa situazione particolarmente complessa ha generato confusione anche tra i 

fotografi di strada in merito a ciò che è consentito e non consentito dalla legge e 
ai casi in cui è doveroso chiedere il consenso per immortalare qualcuno in uno 

scatto fotografico. 

Il consenso a ritrarre persone comuni 

Partiamo col dire che in generale fotografare persone in luoghi 

completamente pubblici, è legale nella maggior parte dei Paesi che 

tutelano la libertà di espressione e quella giornalistica. 
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Un individuo che si sta consapevolmente esponendo in pubblico, non può vantare 

quella che viene definita una “ragionevole aspettativa di privacy”, poi ci sono 
comunque gli interessi dei privati da bilanciare e quindi esistono anche limiti, ma 

non allo scatto di per sé, bensì al modo in cui le immagini delle persone possono 
essere sfruttate, così un fotografo, il quale intenda in Italia ritrarre una persona 

comune in spazi pubblici o aperti al pubblico e utilizzare quell’immagine per 
pubblicarla, metterla in commercio, esporla in pubblico, deve necessariamente 

domandare, ai sensi dell’art. 96 della Legge sul diritto d’autore, l’autorizzazione al 
soggetto protagonista della fotografia, salvo alcuni casi specificamente individuati 

dalla legge. L’articolo 96 della L. n. 644/1943 recita, infatti: “Il ritratto di una 
persona non può essere esposto, riprodotto o messo in commercio senza il 

consenso di questa, salve le disposizioni dell’articolo 97″. 

Questa la regola, alla quale sono poste delle deroghe previste dall’art. 97 della 
legge sul diritto d’autore, il quale precisa che il consenso della persona ritratta non 

è necessario quando: 

 la riproduzione dell’immagine è giustificata dalla notorietà o 

dall’ufficio pubblico coperto, 

 da necessità di giustizia o di polizia, da scopi scientifici, didattici o 

culturali, 

 o quando la riproduzione è collegata a fatti, avvenimenti, cerimonie 

di interesse pubblico o svoltisi in pubblico. 

Restando inteso che il ritratto non può tuttavia essere esposto o messo in 

commercio, quando l’esposizione o messa in commercio rechi pregiudizio all’onore, 

alla reputazione od anche al decoro della persona ritrattata. 

La legge sul diritto d’autore richiede dunque in via generale il consenso quando la 
persona viene ritratta (quando dunque è il soggetto della fotografia) se il 

fine del ritratto è l’esposizione in pubblico, lo sfruttamento commerciale e/o la 

riproduzione, a meno che non ricorra una delle ipotesi di cui al secondo comma 

del medesimo articolo. 

La nozione di messa in commercio è abbastanza estesa, ma si può dire che l’uso 
commerciale possa includere la commercializzazione dell’immagine, la vendita per 

scopi di promozione di un prodotto, servizio o marchio, la promozione della propria 

attività. 

L’art. 10 del Codice Civile tutela sempre l’immagine di una persona, ma ha una 
portata più estesa rispetto a quella dell’art. 96 della LDA, esso, infatti, comprende 

non solo il ritratto di una persona fisica, ma anche quei casi in cui, pur non 
trattandosi di ritratto, la persona è comunque presente nell’immagine fotografica. 

Questo può accadere ad esempio quando soggetto della fotografia è l’ambiente o 
il contesto e la persona che pure è riconoscibile, appare nello sfondo o comunque 

come elemento secondario. 

Ebbene, secondo l’art. 10 del Codice Civile, la persona, i genitori, il coniuge o i figli 

possono opporsi all’esposizione o alla pubblicazione dell’immagine fotografica in 

cui sono identificabili, chiedendo all’autorità giudiziaria che cessi l’abuso, quando 
tale esposizione o la pubblicazione siano compiute fuori dai casi consentiti dalla 

legge ovvero quando tali azioni rechino pregiudizio, restando salvo il risarcimento 

dei danni. 

Dunque, tralasciando i casi vietati di pregiudizio o violazione dell’onore o 
decoro, se soggetto della fotografia scattata in ambienti pubblici è la persona e 

l’immagine deve essere esposta o comunque sfruttata a livello commerciale (ad 
esempio per fini di pubblicità), è sempre doveroso chiedere il consenso all’uso di 
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quella fotografia (consenso che può essere ritirato in qualsiasi momento, stante la 

natura inalienabile del diritto che ha ad oggetto) ed è opportuno chiederlo per 
iscritto sul posto se si prevede di utilizzare la foto commercialmente, visto che 

reperire la persona in un secondo momento, diverrebbe complicato; se soggetto 
della fotografia è la persona e il fine (purché non rechi pregiudizio al decoro della 

persona ritratta), è quello giornalistico, didattico o culturale, in cui potrebbe 
rientrare anche la libertà di espressione artistica, il fotografo può ritrarre la 

persona e usare l’immagine senza consenso, sarà poi la stessa ad intervenire se 
vuole che cessi l’utilizzo, motivando che tale impiego è fuori dai casi concessi dalla 

legge o che con esso sia stato procurato nocumento al soggetto fotografato. 

L’immagine fotografica come dato personale 

L’immagine fotografica di una persona è anche un dato personale, pertanto, 

quando si ritraggono persone in strada o in ambienti pubblici, occorre considerare 
altresì la normativa in materia di trattamento dati personali, dunque, nel caso del 

ritratto, oltre a domandare ed ottenere il consenso della persona ritratta (a meno 
che non ci si trovi in una delle situazioni previste dall’art. 97 della LDA), il 

fotografo, salvo il caso in cui la finalità d’utilizzo sia di natura privata (ad 
esempio lo scatto diventi un quadro di casa sua), è tenuto a rendere anche 

l’informativa privacy ai sensi dell’art. 13 del Regolamento n. 679/2016 e in 
relazione alla finalità d’uso potrebbe dover chiedere ed ottenere eventualmente il 

consenso dell’interessato come base giuridica (consenso questo che, si badi, è 

diverso da quello che richiede la legge sul diritto d’autore). 

Ad ogni modo, mentre la legge sul diritto d’autore è più attenta al lato creativo 

e lascia libero il fotografo di chiedere il consenso (ex art. 96 LDA) anche in 
un momento successivo allo scatto, poiché l’autorizzazione si riferisce in verità 

all’uso dell’immagine e non alla fase di scatto di per sè; la legge in materia di 
trattamento di dati personali obbliga, in generale, a rendere l’informativa prima 

della raccolta del dato. Si comprende bene come una tale imposizione per il 
fotografo di strada abituato a rubare l’istante giusto per realizzare uno scatto 

indimenticabile, diventi un incubo. 

Sin qui comunque, parlando di GDPR e fotografia, la situazione appare la 

seguente: se intendo ritrarre una persona comune in strada perché poi voglio 
esporre quell’immagine, pubblicarla o riprodurla o commercializzarla, devo 

chiedere al soggetto ritratto l’autorizzazione all’uso della sua immagine e devo 
rendere, in teoria prima di scattare la fotografia, l’informativa ex art. 13 del 

Regolamento n. 679/2016, considerando che l’immagine del volto (o comunque di 

una parte del corpo che consenta di identificare univocamente una persona fisica) 
è un dato personale, in base alla definizione riportata all’art. 4 del GDPR perché 

consente indirettamente di identificare una persona fisica. 

Però, se il mio scatto è stato effettuato in occasione di un evento di interesse 

pubblico, fatti, avvenimenti o cerimonie svoltesi in pubblico, come ad esempio una 
manifestazione, la celebrazione del patrono di una città, una commemorazione, il 

consenso richiesto dalla legge sul diritto d’autore (la “release” volendo utilizzare 
l’usuale termine inglese con cui viene identificato il consenso in fotografia), non è 

necessario, così come non è necessario se sto fotografando persone comuni in 

ambienti pubblici per fini di giustizia, culturali, formativi, giornalistici o scientifici. 

Questo vale, ad esempio, se ritraggo dei ciclisti in strada perché ho intenzione di 
inserire quell’immagine a corredo di un articolo sugli sport all’aperto, oppure se 

fotografo degli ambientalisti intenti a salvare una tartaruga per sensibilizzare i 
giovani in un corso sulla protezione degli animali o semplicemente quando 
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fotografo una moltitudine di persone e inserisco questo scatto nel mio book 

professionale. 

Tale deroga sembrerebbe non operare tuttavia in relazione all’informativa privacy, 

che comunque dovrebbe essere resa al momento dell’acquisizione del dato anche 
eventualmente in forma orale. Ciò significa che, anche in circostanze come 

eventi pubblici, cerimonie o finalità culturali o formative, 
l’interessato (ossia il soggetto che potrà essere soggetto della fotografia) deve 

essere debitamente informato della finalità e modalità di trattamento del 
dato personale; in tali situazioni, non vi sarebbe necessità di chiedere il consenso 

al trattamento dei dati personali (che è cosa diversa dal consenso ex art. 96 della 
LDA), in quanto la base giuridica potrebbe essere individuata nel legittimo 

interesse del fotografo (art. 6 lett. f GDPR). 

Come in diverse occasioni precisato dal garante, l’informativa può essere resa in 
circostanze particolari anche con cartelli riportanti icone e può trattarsi di 

un’informativa breve che rimandi ad una più completa. Ad esempio, in prossimità 
del luogo in cui avverrà l’evento pubblico, è opportuno affiggere dei cartelli con cui 

si informa il pubblico della presenza di uno o più fotografi, rimandando magari 
all’informativa completa che potrà essere inserita sul sito web di presentazione 

dell’evento. 

Quando la persona è un elemento secondario della fotografia 

Fino a qui abbiamo analizzato l’ipotesi in cui il fotografo intenda ritrarre una 

persona comune in uno spazio pubblico o aperto al pubblico o comunque nei casi 
di eventi o cerimonie pubbliche o finalità didattiche, di giustizia, culturali. In tali 

casi, trattandosi generalmente di eventi organizzati, risulta, di certo, più 
agevole informare i partecipanti della possibile presenza di un fotografo, ma, 

poniamo il caso che la fotografia non sia un ritratto e non siamo nell’ambito di un 
evento pubblico o di una celebrazione, ma in strada e il fotografo abbia inteso 

ritrarre il contesto e che nel contesto la persona o le persone vi siano rientrate 

come elemento diciamo secondario, ma siano comunque riconoscibili. 

In tali circostanze, cosa dovrà fare il fotografo di strada? Dovrà comunque chiedere 
l’autorizzazione ex art. 96 LDA? Dovrà rendere l’informativa alla persona fisica 

fotografata sebbene, in verità, la fotografia scattata non sia di per sè il ritratto 
della persona? Come bilanciare la fotografia di strada con la privacy? Come 

bilanciare l’espressione artistica con il diritto alla protezione dei propri dati 

personali? 

Innanzitutto, chiariamo che quando le fotografie vengono eseguite in luoghi aperti 

al pubblico o pubblici, se la persona fisica è un elemento secondario della 
fotografia (quindi non si tratta di un ritratto fotografico), circostanza che, come 

detto precedentemente, occorre accertare caso per caso, analizzando la singola e 
specifica immagine fotografica e che in molti casi risulta di difficile 

individuazione, non siamo nell’ambito del ritratto. 

L’art. 96 della LDA pertanto non dovrebbe operare e il consenso del soggetto che 

rientra nella foto come elemento, in un certo senso, secondario (o meglio a 
corredo di altro) non sarebbe necessario: l’essenza della fotografia è, in tali casi, 

il contesto in cui essa è stata scattata e non la persona fisica ripresa. Occorre però 
valutare anche la finalità d’utilizzo dell’immagine fotografica e, dunque, se la 

fotografia è stata scattata come pura espressione artistica o per finalità 
giornalistiche o culturali, o se diversamente verrà sfruttata per fini commerciali, 

pubblicitari o se deve essere riprodotta. 
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È molto probabile che se un’immagine fotografica nella quale la persona, sebbene 

non sia il soggetto principale della fotografia, sia comunque identificabile, viene 
sfruttata commercialmente o diffusa senza aver richiesto il consenso e senza aver 

reso l’informativa privacy, è sicuro che, se la portata della diffusione dell’immagine  

 

è estesa e il fotografato ne prende atto, al fotografo arriverà una lettera con cui 

gli si chiede di cessare l’utilizzo dell’immagine o di versare un compenso per l’uso. 

Sarà poi il giudice a valutare la situazione e decidere sul caso di specie. Per quanto 
riguarda invece la disciplina in materia di trattamento di dati personali, posto che 

il GDPR è un regolamento e come tale porta il legislatore e la giurisprudenza 
nazionale a disapplicare la normativa interna che vi contravviene, occorre 

precisare che lo stesso regolamento ricorda che la disciplina in materia di 

trattamento dati personali è al servizio dell’uomo e deve essere bilanciata con la 
libertà di espressione e di informazione; all’art. 85 consente agli Stati membri di 

conciliare il diritto alla protezione dei dati personali ai sensi del regolamento con il 
diritto alla libertà di espressione e di informazione, libertà di espressione in cui va 

inclusa certamente anche l’”espressione artistica”, di cui fa parte senza ombra di 

dubbio la fotografia di strada. 

Sul punto, recentemente, la Corte costituzionale tedesca ha stabilito che la 

fotografia di strada è protetta dalla costituzione perché è una forma d’arte. 

GDPR e fotografia, la finalità d’uso 

In Italia non esiste comunque una legge che riconosca tale specifico tipo di 
fotografia come forma d’arte. Allora anche per orientarsi nella disciplina in materia 

di dati personali, occorre focalizzarsi sulla finalità d’uso dello scatto 
fotografico, tenendo presente che se il fine non è informativo o legato alla sola 

espressione artistica del fotografo, è sempre opportuno informare l’interessato 
anche verbalmente della finalità e della modalità di trattamento, rimandandolo 

eventualmente al proprio sito web per maggiori informazioni. 

Si comprende bene come la questione sia particolarmente complessa e come sia 

difficile fornire delle regole generali, ogni situazione deve essere analizzata 
specificamente, con essa ogni inquadratura, ogni finalità d’uso dell’immagine, ogni 

contesto in cui lo shot fotografico viene eseguito va esaminato nel dettaglio per 
capire come bilanciare interessi contrastanti arrecando il minor pregiudizio ad 

entrambe le parti interessate. 

Ovviamente, accanto al dato legale, vi è poi quello etico, ciascuno sceglierà la 

propria linea corretta da seguire, così alcuni fotograferanno le cose più 

imbarazzanti che accadono alle persone, rischiando, nella migliore delle ipotesi, 
contestazioni e interdizioni o richieste di risarcimento del danno, mentre altri 

staranno lontani da tali scene. 

In ogni caso, chiedere al soggetto che si intende riprendere se gli si può 

scattare una fotografia, chiarendo come sarà utilizzata e perché, è sempre 
buona norma, anche magari dopo averla già scattata, se si vuole salvare il 

momento. 

Tenendo presente che è il modo in cui trattiamo le persone che fotografiamo 

che può aiutare a superare qualsiasi questione etica e dubbio legale, in fondo 
chi fotografa, lo fa perché è attratto da una persona o da una scena e se il soggetto 

fotografato viene reso partecipe dell’emozione che ha provocato nel professionista, 
probabilmente non si opporrà allo scatto e all’uso di quell’immagine e se poi il 
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diniego appare, pazienza, ci sarà sempre uno scenario più interessante da 

immortalare. 

@RIPRODUZIONE RISERVATA 

Al Candiani, il grande cinema nelle foto di Kirkland 

da https://www.metropolitano.it/ 

 

Il cinema, immagine in movimento, che guadagna una nuova immortalità 

attraverso la foto, immagine statica. Può sembrare un controsenso, ma non lo è, 
quando si parla di grandi artisti non solo davanti, ma anche dietro 

l’obiettivo. Douglas Kirkland è diventato una vera e propria leggenda della 
fotografia proprio all’interno di questo “grande gioco” in bilico tra pellicola e 

negativi. E i suoi scatti, veri e propri capolavori legati alle star degli anni d’oro 

del grande schermo, arrivano adesso a Mestre e Venezia. 

Il “cantore” dell’ultima Marilyn Monroe 

È stata proprio la foto di un’icona del cinema a lanciare la carriera dell’allora 
giovane Kirkland. Il fotografo aveva iniziato come collaboratore di un altro grande 

della fotografia, Irving Penn, avviando poi nel 1960 la collaborazione con la 

testata “Look Magazine”. 

Aveva 27 anni, il fotografo nato a Toronto nel 1934, quando realizzò il famoso 

servizio fotografico con Marilyn Monroe. 

La star di Hollywood,  cui “Look Magazine” dedicò il numero che festeggiava i 25 

anni della rivista, fu immortalata coperta solo di lenzuoli bianchi. 
Immagini che fecero il giro del mondo e, dopo pochissimo tempo, acquisirono un 

ulteriore valore documentario: a sei mesi da quel servizio, la vita di Marilyn si 

concluse prematuramente per un’overdose di barbiturici. 

Una vita tra le star 

https://www.metropolitano.it/
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Come testimoniano le foto esposte a Mestre e Venezia, Kirkland invece non si 

fermò lì, diventando a sua volta uno dei nomi più conosciuti dello star system 
hollywoodiano. 

Una stella a sua volta di prima grandezza, pluripremiata e onorata 
dall’organizzazione di collezioni permanenti da parte di importanti 

istituzioni museali di tutto il mondo. 

La sua capacità di cogliere, attraverso l’obiettivo, gli aspetti più intimi dei soggetti 

immortalati lo ha messo in contatto, dentro e fuori dal set, con i più grandi registi 

e attori. 

Farne un elenco sarebbe comunque riduttivo. Si va da Vittorio De 
Sica a Marcello Mastroianni, da Sofia Loren a Paul Newman, da Robert De 

Niro a Jack Nicholson e Meryl Streep. Fino a star più recenti, come Leonardo 

DiCaprio e Kate Winslet. Del resto, fin dai primi anni Sessanta, Kirkland ha 

immortalato più di 170 film, tra kolossal e produzioni indipendenti. 

La mostra al Candiani 

A essere proposti nell’esposizione veneziana sono alcuni degli scatti più famosi del 

fotografo canadese. Il percorso, che ripercorre alcuni dei più celebri set 
cinematografici internazionali, si articola principalmente al Centro Culturale 

Candiani di Mestre, ma non solo. Una sezione della mostra “Freeze Frame, 60 

anni dietro le quinte del Cinema” sarà ospitata infatti anche dalla Casa del 

Cinema di San Stae, a Venezia. 

L’esposizione, realizzata dal Candiani in collaborazione con Photo Op, è curata da 
Marta Cannoni, Livia Corbò ed Elisabetta Da Lio. Sarà inaugurata sabato 15 

febbraio, alle 17, al terzo piano del Centro culturale. Qui sarà visitabile, sempre 
a ingresso libero, fino al 19 aprile, da mercoledì a domenica, dalle 16 alle 20. 

La sezione veneziana sarà invece aperta al pubblico dal lunedì al venerdì, in 

concomitanza con gli orari della Casa del Cinema. 

--per altre immagini: link 

Paris Musées lancia il portale online con migliaia di 

fotografie storiche 
 

di Brittany Hillen da https://www.dpreview.com/ (trad. G.M.) 

 

 

Eugène Atget (Jean Eugène Auguste Atget) (Libourne, 12–02–1857 - Paris, 04–08–1927), fotografo 

https://www.metropolitano.it/le-star-di-kirkland-al-candiani-di-mestre/
https://www.dpreview.com/members/7690394776
https://www.dpreview.com/
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Paris Musées, l'istituzione pubblica che gestisce tutti i musei di Parigi, ha lanciato 

un nuovo portale Collezioni che offre al pubblico l'accesso a oltre 100.000 
riproduzioni digitali ad alta risoluzione di opere d'arte e fotografie classiche. Tutto 

il contenuto offerto nel portale Collezioni è disponibile con una licenza CC0. 

Oltre alle immagini ad alta risoluzione di opere d'arte con nomi noti come 

Rembrandt, la collezione online include anche un portale con oltre 62.000 
scansioni fotografiche ad alta risoluzione che mostrano alcune delle prime 

fotografie della nazione scattate da fotografi tra i quali Pierre Emounts o 
Emonds , Eugene Atget , Ernest Charles Appert , Hippolyte Blancard e Roger 

Henrard . 

 

Casa di Balzac, 16th arrondissement, Paris. Eugène Atget (Jean Eugène Auguste Atget, dit) 

(Libourne, 12–02–1857 - Paris, 04–08–1927), fotografo 

Poiché le foto sono tutte sotto licenza di CC0, chiunque può scaricare copie ad alta 

risoluzione delle immagini insieme ai documenti con tutti i dettagli sulle foto, 
incluso quando e dove sono state scattate, in quale museo si trovano e i materiali 

e le tecniche utilizzate per produrre ogni stampa. L'istituzione renderà disponibili 
anche immagini protette da copyright dei suoi musei come anteprime a bassa 

risoluzione. 

Nel suo annuncio della nuova collezione online, Paris Musées spiega che riceve un 

gran numero di richieste da studenti e altri che vogliono visualizzare e / o utilizzare 
alcune delle immagini delle sue collezioni museali. Questo portale ora consente a 

chiunque di individuare e scaricare rapidamente il contenuto. 

Dorothea Lange e Margaret Bourke-White: donne nei 

tornanti della storia 
 
di Francesca Grego da https://www.arte.it/ 
 

“La macchina fotografica è uno strumento che insegna alle persone a vedere senza 

macchina fotografica”. Sono parole di Dorothea Lange, la signora del reportage 
che si racconta attraverso i suoi scatti al Centro Culturale di Milano accanto a 

un’altra grande pioniera della fotografia del Novecento, Margaret Bourke-White. 
Dopo Letizia Battaglia. Storie di Strada inaugurata a dicembre a Palazzo Reale, 

la mostra Margaret Bourke-White. Dorothea Lange. Ricevere 
l’avvenimento. Due donne nei tornanti della storia proietta in una 

http://parismuseescollections.paris.fr/en
http://parismuseescollections.paris.fr/en/recherche/im_oeuvre_par_domaine/photographie-167941
http://parismuseescollections.paris.fr/en/recherche/type/oeuvre/auteur/Emonts%20ou%20Emonds%2C%20Pierre
http://parismuseescollections.paris.fr/en/recherche/type/oeuvre/auteur/Emonts%20ou%20Emonds%2C%20Pierre
http://parismuseescollections.paris.fr/fr/recherche/type/oeuvre/auteur/Atget%2C%20Eug%C3%A8ne%20%28Jean%20Eug%C3%A8ne%20Auguste%20Atget%2C%20dit%29
http://parismuseescollections.paris.fr/fr/recherche/type/oeuvre/auteur/Appert%2C%20Ernest%20Charles
http://parismuseescollections.paris.fr/fr/recherche/type/oeuvre/auteur/Blancard%2C%20Hippolyte
http://parismuseescollections.paris.fr/fr/recherche/type/oeuvre/auteur/Henrard%2C%20Roger
http://parismuseescollections.paris.fr/fr/recherche/type/oeuvre/auteur/Henrard%2C%20Roger
https://www.arte.it/
http://arte.it/calendario-arte/milano/mostra-letizia-battaglia-storie-di-strada-64417
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dimensione internazionale il viaggio nel mondo della fotografia di I Talenti dell 

Donne, palinsesto culturale di Milano 2020. 

 

 
Dorothea Lange, Madre senza patria, California 1936. Dorothea Lange [Public domain] 
  

Sono più di 70 i bianchi e neri Original Print e Vintage Print che scandiscono il 

percorso nato da un’idea di Camillo Fornasieri e curato da Angela Madesani. 
Arrivano dall’Archivio CSAC dell’Università di Parma, che della Lange conserva la 

prestigiosa raccolta Quintavalle, dalla Fondazione Rolla e dall’archivio di Life a New 

York per comporre un eloquente ritratto della prima metà del Novecento. 

Dalla Grande Depressione negli States a rare immagini della storia sovietica, dalla 
liberazione dai campi di sterminio all’apartheid in Sudafrica, passando per i temi 

delle minoranze o della tecnologia, le due fotografe statunitensi hanno guardato 
in profondità miserie e grandezze del XX secolo, calandosi nella vita di popoli e 

persone. Diverse per età di soli dieci anni ed entrambe allieve di Clarence H. White, 
sono accomunate da fondamentali esperienze come gli esordi di Life - di cui 

Bourke-White firma la copertina del primo numero – il lavoro per Magnum e la 

leggendaria galleria Aperture. 

Se Lange è la prima donna a conquistare una retrospettiva al MoMa solo qualche 
mese dopo la scomparsa, la sua collega newyorkese è il primo fotografo straniero 

a ottenere il permesso di scattare in Unione Sovietica, la prima donna 

corrispondente di guerra e la prima fotografa di Life. Ma dalla selezione milanese 
emerge soprattutto l’umanità autentica che sta dietro lo sguardo di entrambe, che 

si dedichino alla Straight Photography o siano sensibili al richiamo delle 
avanguardie. Impossibile, parlando di umanità, non citareil famoso scatto Madre 

senza patria di Dorothea Lange, che vedremo a Milano: scattata nella California 
degli anni Trenta, divenne presto il simbolo della sofferenza e della lotta per la 

sopravvivenza della gente comune durante Grande Depressione, per trasformarsi 
poi nell’icona di un secolo. Anche chi non sa nulla chi l’abbia scattata e che cosa 

rappresenti, riconosce immediatamente lo sguardo profondo e distante, ma 

risoluto di Florence Owens Thompson mentre i suoi figli si nascondono dietro di lei. 

http://arte.it/notizie/milano/dal-barocco-ai-robot-le-mostre-di-milano-2020-16529
http://arte.it/notizie/milano/dal-barocco-ai-robot-le-mostre-di-milano-2020-16529
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Nonostante sia immersa nella storia, la fotografia di Dorothea Lange e Margaret 

Bourke-White, presenta quindi elementi fortemente contemporanei, quasi 
universali: a sottolinearlo in mostra sono le poesie che Daniele Mencarelli ha 

composto ispirandosi ad alcuni degli scatti esposti 

Margaret Bourke-White. Dorothea Lange. Ricevere l’avvenimento sarà 

visitabile al Centro Culturale di Milano fino al 15 marzo. 

Kenro Izu. Requiem for Pompei 
 

da https://www.fmav.org/ 
 

L’esposizione presenta 55 fotografie inedite, frutto di una visione lirica di quanto è 

rimasto a Pompei, il giorno dopo l’eruzione del 79 d.C. La mostra è co-promossa 

dal Parco archeologico di Pompei che per l'occasione presta alcune riproduzioni dei 

celebri calchi in gesso delle vittime. 

 

 

 

Fondazione Modena Arti Visive presenta dal 6 dicembre 2019 al 13 aprile 2020 una 
mostra di grande suggestione dedicata a Pompei, a cura di Chiara Dall’Olio e 

Daniele De Luigi. L’esposizione è co-promossa dal Parco archeologico di Pompei 
che per l’occasione presterà alcune riproduzioni dei celebri calchi in gesso delle 

vittime dell’eruzione e che successivamente la ospiterà nei propri spazi espositivi. 

Protagonista è il fotografo giapponese Kenro Izu (Osaka, 1949), da sempre 
affascinato dalle vestigia delle civiltà antiche che lo hanno portato a realizzare delle 
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serie di immagini all’interno dei siti archeologici più importanti e conosciuti al 

mondo, dall’Egitto alla Cambogia, dall’Indonesia all’India, dal Tibet alla Siria. 

A Modena, Kenro Izu presenta Requiem for Pompei, un progetto iniziato nel 2015, 

in collaborazione con Fondazione Fotografia Modena, dedicato alla città campana 
distrutta dall’eruzione del Vesuvio nel 79 d.C. e sepolta sotto la cenere e i lapilli. 

Gli scavi archeologici hanno restituito non solo gli edifici, ma anche le forme esatte 
dei corpi degli abitanti nel momento della morte, grazie ai calchi eseguiti sui vuoti 

che essi hanno lasciato sotto la coltre pietrificata. 

L’esposizione propone una selezione di 55 immagini inedite, donate da Kenro Izu 

alla Fondazione Cassa di Risparmio di Modena, scattate tra le rovine di Pompei, 
dove l'artista ha collocato, con un poetico gesto di pietà, le copie dei calchi originali 

dei corpi che spiccano come bianche sagome umane. 

L’intenzione di Kenro Izu non è quella di documentare i resti di Pompei, quanto di 
trasmettere il carattere sospeso fra meraviglia e distruzione che proviene dalle 

rovine, insistendo sull’idea di quanto è rimasto, il giorno dopo l’eruzione del Vesuvio. 

Kenro Izu, che sarà anche visiting professor del Master sull'immagine 

contemporanea della scuola di alta formazione di Fondazione Modena Arti Visive, 
sarà protagonista dell’artist talk Kenro Izu: Pompei tra storia, materia e spirito, in 

dialogo con i curatori della mostra, mercoledì 11 dicembre alle ore 18 negli spazi 

di FMAV - MATA. 

 Kenro Izu. Note biografiche 

Kenro Izu (1949, Osaka) inizia a fotografare negli anni Sessanta, completando la 

sua formazione presso il College of Arts della Nihon University di Tokyo. Nel 1970 
si trasferisce a New York nel 1970, dove tuttora vive e lavora. Nel 1979 compie il 

suo primo viaggio in Egitto e, impressionato dall’imponenza delle Piramidi e dal 
senso di trascendenza trasmesso dalle rovine, dà inizio a una delle sue serie più 

famose, Sacred Places, che lo porterà nei successivi decenni a fotografare i più 

importanti siti archeologici del mondo, dalla Cambogia al Tibet, dall'India 

all'Europa, fino al Messico, al Perù e all'Isola di Pasqua. 

Affascinato dalla sublime bellezza delle vestigia antiche, individua nel recupero di 
stili e tecniche di stampa tipici della fotografia ottocentesca il mezzo più adatto per 

imprimere nelle sue immagini le magiche atmosfere dei luoghi incontrati. Le sue 
fotografie sono platinotipie, cianotipie e stampe alla gelatina d’argento, che 

l’artista realizza manualmente in camera oscura da negativi di grande formato. Le 
sue opere sono state presentate in occasione di numerose mostre personali e 

collettive, organizzate presso il Rubin Museum of Art, New York (2004), il Tokyo 
Metropolitan Teien Art Museum (2005), l’Art Museum, University of Kentucky di 

Lexington (2007), il Detroit Institute of Art, il Kiyosato Museum of Photographic 
Art di Yamanashi, in Giappone (2008), il Museum of Photographic Arts, San Diego 

(2009).  

Suoi lavori sono conservati all’interno delle collezioni fotografiche del Boston 

Museum of Art, Canadian Center for Architecture, J. Paul Getty Museum, Galleria 

Civica Modena, Houston Museum of Fine Art, Kiyosato Museum of Photographic 
Arts, Metropolitan Museum of Art, Museum of Photographic Arts, San Francisco 

Museum of Modern Art, Santa Barbara Museum of Arts e Tokyo Metropolitan 

Museum of Photography 

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

KENRO IZU. REQUIEM FOR POMPEI a cura di Chiara Dall'Olio e Daniele De Luigi 

dal 06 dicembre 2019 - 13 aprile 2020 
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Indirizzo- FMAV-MATA: Via della Manifattura dei Tabacchi 83 - 41121 Modena - Tel. +39 059 
2032919 
Orario- Mercoledì, giovedì e venerdì: 11-13 / 16-19, sabato, domenica e festivi: 11-19 

Ingresso libero: mercoledì | prima domenica del mese | venerdì 31 gennaio 
Ingresso- Intero € 6,00| Ridotto € 4,00 - Ingresso libero: mercoledì | prima domenica 

del mese - Acquista online su Vivaticket 

 
Ufficio stampa 

Uff. stampa FONDAZIONE MODENA ARTI VISIVE - Irene Guzman | T. +39 349 1250956 
| i.guzman@fmav.org 

CLP Relazioni Pubbliche | Stefania Rusconi | tel. 02.36755700 
| stefania.rusconi@clp1968.it | www.clp1968.it 
 

 Massimiliano Camellini – Al di là dell’acqua 
 

da http://photography-now.com (trad.G.M.) 
 

 
© Massimiliano Camellini, Cabin n° 1, Jolly Cristallo 20/11/2012, Terminal Messina (Genova, Italy) 

 

Il titolo del progetto deriva dalla frase "Lòt Bò Dlo", espressione di Kreyòl degli 

abitanti haitiani, che significa promessa (di un futuro migliore) e pericolo 
(dell'Oceano Atlantico nero), speranza e disperazione, cercando risposte diverse 
su l'altro lato dell'acqua. 

Questo è il punto di partenza del progetto di Massimiliano Camellini, un periodo di 
quattro anni dedicato all'esplorazione di navi mercantili di diverse nazionalità; è 

partito anche dall'ispirazione letteraria del romanzo "Novecento" dello scrittore 
italiano Alessandro Baricco. Il romanzo racconta la storia di un marinaio che decide 

mailto:i.guzman@fmav.org
mailto:stefania.rusconi@clp1968.it
http://www.clp1968.it/
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che una vita interamente trascorsa a bordo, sebbene lontana dalla terra e dalle 

sue "garanzie", sarà la scelta migliore, sempre e per sempre ... 

Si imbarca su navi che rimarranno in mare per mesi, entra nelle aree di lavoro, 

cerca la sede del capitano, osserva le stanze di riposo, i luoghi di svago, le cabine 
private. Esclude gli abitanti dalle fotografie, li scopriamo invece attraverso oggetti, 

in piccoli totem o amuleti che vengono utilizzati per creare una connessione con la 
terra ferma. L'ossimoro sta nell'esistenza della normalità quotidiana fatta di piccoli 

rituali che è in uno stato di continuo movimento. 

Massimiliano fotografa "isole" che racchiudono regole interne come se fossero 

città-stato in attesa di nuove aree geografiche. L'esterno, quando visibile, è 
retroilluminato, quasi separato da un velo, distante, forse minaccioso. Può essere 

visto attraverso una finestra, un oblò, ma l'orizzonte sembra confuso. La storia 

inizia all'interno della nave, dove gli scambi tra individui si traducono nell'accumulo 
di oggetti sensibili, le stanze in cui uno smartphone lasciato sul davanzale di una 

finestra descrive la distanza tra le persone che sono distanti tra loro, quindi una 
relazione inevitabilmente difficile. Il viaggio è lasciato fuori, una presenza-

assenza, qualcosa di esistente, ma di cui non si deve parlare. Perché ciò che conta 
è cosa succede e cosa potrebbe accadere all'interno della casa: le stanze, una dopo 

l'altra, descrivono una divisione di ruoli, di compiti assegnati. 

Una routine quotidiana ma pacifica è mostrata più evidente dal vuoto, da quegli 

elementi in grado di ricostruire un'idea di spazio abitativo, una stabilità domestica 

ricercata e ottenuta. 

(dal testo "Fotografia di un ossimoro" di ANDREA TINTERRI, curatore del progetto) 

Massimiliano Camellini è nato a Venezia (Italia) nel 1964. 

Il progetto AL DI LÀ DELL'ACQUA è stato pubblicato nel 2017 da Greta's Books 

(Milano, Italia) e il libro include contributi di Andrea Tinterri, scrittore e curatore 
d'arte, Donatello Bellomo, scrittore italiano e autore del romanzo "The cargo man", 

e Fabio Dei, antropologo, con il patrocinio di Regione Liguria, Comune di Genova, 
Camera di commercio di Genova, Capitolo italiano della Royal 

Photographic Society, Laboratorio di storia navale e marittima dell'Università di 
Genova, e in collaborazione con Mu.MA - Museo del mare e delle migrazioni 

(Genova, Italia), Associazione dei musei del mare e della navigazione e "Doc SAI" 

- Archivio fotografico di Genova. 

Durante la sua carriera artistica Camellini ha lavorato con importanti artisti, 

scrittori e curatori di fotografia tra cui, tra gli altri, Charles-Henri Favrod, Jean 
Arrouye, Enrica Viganò, Georges Vercheval, Donatello Bellomo, Jonny Costantino, 

Lòrànd Hegyi, Manuela De Leonardis, Victor Kiernan, Andrea Tinterri. Ha esposto 
al Museum Historii Fotografii di Cracovia (Polonia), al Museo della Fotografia a 

Charleroi (Belgio), a Mandeep, alle Officine Fotografiche a Roma (Italia), al MAMAC 
Museo d'Arte Moderna e Contemporanea, a Liegi (Belgio), a Fotonoviembre 2007, 

Santa Cruz de Tenerife, Spagna, MIA (Fiera dell'Arte Immagine di Milano) 2013, 
2014, 2015 e 2016, Museo della fotografia, Seoul (Corea), Museo di arte moderna 

e contemporanea Saint Etienne (Francia), Fondazione Sandretto Re Rebaudengo, 

Torino (Italia). 

1. Le opere principali e le rispettive pubblicazioni sono Oltre le 
gabbie (2001), I Volanti (2004), Duel (2006), New Arenas (2009), Il 

laboratorio dell’ossessione, 

2. dalla scienza al sogno (2010), Ore 18.00, l'orario è finito (2012), Al di 

là dell'acqua (2016). 
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Recensioni sui suoi progetti sono state pubblicate da riviste di fotografia e di arte 

contemporanea come Variatio, Silvershotz, View on Photography, Il Fotografo, 
Monovisions, Contemporary Journal of Royal Photographic Society. Collabora con 

la rivista di cinema "Rifrazioni, dal cinema all'oltre" (Bologna, Italia). 

Ulteriori informazioni: massimilianocamellini.org      

- per altre foto: link 

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

Massimiliano Camellini – Al di là dell’acqua 
Esposizione: 25 gennaio | 22 febbraio 2020 – dal mercoledì al sabato 
Perth Centre for Photography, 365 Murray Street -WA 6000 Perth (Australia), +61-
8-6460 9892 - info@pcp.org.au  -   www.pcp.org.au 

 

Fotografia: quanto sono distanti le fotocamere 

smartphone dalle reflex 
 

di Giuseppe Esposito da https://www.psbprivacyesicurezza.it/ 

 

   
               Foto: madeinmurgia.org 

L’evoluzione tecnologia della fotografia sta producendo 

fotocamere smartphone sempre più evolute: quanto sono 
distanti le reflex? 

La fotografia è uno dei settori influenzato maggiormente dalle conquiste 

tecnologiche avvenute nell’ultimo ventennio. Il rapido abbandono della fotografia 
analogica è stato reso possibile dall’arrivo delle nuove fotocamere digitali, in 

grado di scattare un numero praticamente illimitato di foto a costo zero. In 
pochissimi anni la fotografia ha smesso di essere esclusivamente un’attività 

riservata a professionisti o un hobby assai costoso, per divenire qualcosa alla 

portata di chiunque. 

L’avvento dei nuovi smartphone, dotati di sistemi di fotocamere sempre più 

complesse, ha ulteriormente allargato il bacino di appassionati di fotografia. 

La fotografia al tempo dei social 

http://massimilianocamellini.org/
http://photography-now.com/exhibition/144633
mailto:info@pcp.org.au?subject=Inquiry%20from%20photography-now.com
http://www.pcp.org.au/
https://www.psbprivacyesicurezza.it/author/giuseppe-esposito/
https://www.psbprivacyesicurezza.it/
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Oggi i principali social, come Facebook, sono invasi quotidianamente da centinaia 

di migliaia di foto pubblicate dagli utenti. Non solo: uno dei social più 

famosi, Instagram, è nato specificamente come piattaforma di photo – sharing. 

Si tratta di piattaforme gratuite, sulle quali ognuno è libero di caricare tutte le foto 
che desidera, al prezzo di qualche rinuncia. Su Facebook, in particolare, vi sono 

algoritmi di compressione che rendono meno pesanti i contenuti pubblicati, 
permettendo al social di non “ingolfarsi”. La qualità delle foto caricate sul social 

stesso ne risente però parecchio. 

La fotografia ha assunto nuovi significati e scopi. Essa è diventata fonte di reddito 

per tutti coloro che, attraverso essa e sfruttando le nuove piattaforme social, sono 
stati in grado di usare la propria immagine in maniera imprenditoriale. I cosiddetti 

“influencers” su Instagram sono emblematici di questo nuovo fenomeno, diffusosi 

nell’ultimo decennio. 

Ancora una volta, questi tumultuosi cambiamenti sono riconducibili alla diffusione 

capillare degli smartphone, ma non solo. Lo stesso segmento delle fotocamere 
digitali ha ricevuto nuova linfa dalla rivoluzione social. La qualità fotografica di una 

qualunque reflex è, difatti, comunque maggiore di quella dello smartphone più 

avanzato. 

L’evoluzione delle fotocamere smartphone e le nuove reflex 
“connesse” 

La qualità fotografica è legata a numerosi fattori, tutti ben conosciuti ai 
professionisti della fotografia, che sanno orientarsi senza difficoltà nella scelta del 

mezzo fotografico più adeguato agli scopi prefissati. Le cose si fanno molto difficili 

per i neofiti, carenti di conoscenze specifiche e bombardati quotidianamente da 

pubblicità che fanno leva soprattutto sui megapixel. 

Basti sapere che uno dei fattori più importanti per determinare la qualità di una 
qualsiasi fotocamera è costituita dalla grandezza del sensore fotografico. Se solo 

volessimo soffermarci su questo aspetto, il confronto sarebbe impietoso: la 
diagonale di un sensore di una reflex professionale è diverse volte superiore a 

quella dei sensori implementati sui migliori smartphone. Sono le stesse dimensioni 
ridotte dei cellulari ad impedire l’implementazione di sensori più grandi oltre, 

ovviamente, al complesso sistema di lenti presenti su una reflex. 

Ciò nonostante, la tecnologia sta facendo passi da gigante, tentando di sopperire 

a queste carenze con i fenomenali progressi compiuti da elaborazione ed 
intelligenza artificiale. Ciò non implica che le fotocamere smartphone potranno 

raggiungere le reflex, ma semplicemente che il loro livello è ormai adeguato a 
soddisfare i gusti dell’utente medio, che ha pretese ben diverse dal fotografo 

professionista. 

Quest’ultimo, dal canto suo, può trarre beneficio dalle nuove reflex “connesse”, 
che  sono a loro volta un prodotto dell’evoluzione tecnologica della fotografia. Esse 

permettono, ad esempio, di controllare la fotocamera direttamente dallo 
smartphone e di trasferire le foto direttamente sul cellulare per poterle condividere 

istantaneamente. 

Al MAST di Bologna due mostre fotografiche. Un tema 

comune: le uniformi 
 

di Ugo Perugini da https://www.exibart.com/ 
 

Al MAST di Bologna, fino al 3 maggio 2020, in scena due mostre fotografiche 

dedicate alle divise da lavoro 

https://www.psbprivacyesicurezza.it/tecnologia-della-comunicazione-tutte-le-novita-del-2020/
https://www.psbprivacyesicurezza.it/instagram-contro-bufale-e-post-offensivi-grazie-a-intelligenza-artificiale/
https://www.psbprivacyesicurezza.it/instagram-dice-addio-ai-like-a-foto-e-video/
https://www.psbprivacyesicurezza.it/smartphone-2020-tutti-i-nuovi-top-di-gamma-in-arrivo/
https://www.exibart.com/autore/ugo-perugini/
https://www.exibart.com/
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 IRVING PENN Macellai / Les Garçons bouchers 1950 Irving Penn | | © Condé Nast 

 

Presso la PhotoGallery della Fondazione MAST di Bologna, dal 25 gennaio al 3 

maggio 2020 resterà aperta la mostra collettiva “Into the work/Out of the work. 

La divisa da lavoro nelle immagini di 44 fotografi”, curata dallo studioso 
svizzero, Urs Stahel, alla quale si affianca una esposizione monografica di 

fotografie di Walead Beshty, sempre sul tema dell’abbigliamento, visto però 

come anti-uniforme. 

Nella prima mostra, sono esposti oltre 600 scatti di grandi fotografi internazionali 
– ma molti anche di fotografi anonimi – che illustrano le uniformi da lavoro nel 

passato e nel presente e i loro significati funzionali e simbolici. Si parla di colletti 
blu (o tute blu) e di colletti bianchi per caratterizzare gli operai o gli artigiani nel 

https://www.facebook.com/sharer.php?u=https%3A%2F%2Fwww.exibart.com%2Ffotografia%2Fal-mast-di-bologna-due-mostre-fotografiche-un-tema-comune-le-uniformi%2F
https://www.facebook.com/sharer.php?u=https%3A%2F%2Fwww.exibart.com%2Ffotografia%2Fal-mast-di-bologna-due-mostre-fotografiche-un-tema-comune-le-uniformi%2F
mailto:?subject=Al%20MAST%20di%20Bologna%20due%20mostre%20fotografiche.%20Un%20tema%20comune:%20le%20uniformi&body=https://www.exibart.com/fotografia/al-mast-di-bologna-due-mostre-fotografiche-un-tema-comune-le-uniformi/
mailto:?subject=Al%20MAST%20di%20Bologna%20due%20mostre%20fotografiche.%20Un%20tema%20comune:%20le%20uniformi&body=https://www.exibart.com/fotografia/al-mast-di-bologna-due-mostre-fotografiche-un-tema-comune-le-uniformi/
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primo caso e gli impiegati nel secondo, con giacca, pantaloni camicia e cravatta. 

Ma esistono anche i camici bianchi (o verdi) per gli operatori sanitari, tecnici, 

ingegneri, e anche per macellai, fornai, ecc. 

L’abito da lavoro ha acquisito uno status particolare al quale corrisponde una 
determinata azione sociale. Il materiale, la fattura, la funzionalità contano più 

dell’estetica, vista anche la loro funzione protettiva da agenti esterni e dallo 

sporco. 

Dalle casacche di Graciela Iturbe, ai grembiuli di Irving Penn fino agli 
scaricatori di porto all’Avana (Albrecht Tübke) e alle donne in divisa in Fiat 

(Paola Agosti). 

In alcune immagini, non conta solo l’abito da lavoro quanto l’atteggiamento fisico 

dei soggetti ripresi: come, ad esempio, due giovani artisti in un concerto o il ritratto 

di gruppo dei dirigenti di una multinazionale (anni 80, Clegg & Guttmann): si 
nota l’atteggiamento retorico dei protagonisti, lo sfondo nero come certe opere 

pittoriche fiamminghe; la luce che colpisce i visi e la postura che emana sicurezza 
e potere da parte del boss. Qui il fotografo diventa quasi un pittore di corte, che 

evidenzia il potere legato al ruolo ricoperto. 

Le sette fotografie di Olivier (scattate da Rineke Dijkstra) raccontano la 

trasformazione di un giovane militare, dal suo ingresso come recluta, spaurito, 
ingenuo, gli occhi spalancati, fino all’ultima dopo 36 mesi. Si nota il cambiamento 

del suo viso, più duro e determinato. Poi le varie tipologie di uniformi, con il loro 
valore militare, civile ed ecclesiastico: la soldatessa di Sergey Bratkov, il monaco 

e la suora di Roland Fischer o le foto di Angela Merkel (Herlinde Koeble) nella 

serie “Tracce del potere”. 

Nell’ultima sala, si assiste alla trasformazione dell’abbigliamento di lavoro e 
dell’uniforme in stile e moda. E l’abito come uniforme borghese in contrasto con il 

suo rifiuto, il nudo (Gelpke). 

Nelle foto di Brad Herdon e Hiroji Kubota si nota nella donna il contrasto 
tra camouflage e orgoglio nell’indossare l’uniforme, cioè tra ricerca di visibilità ed 

estrema invisibilità. Nell’evoluzione del costume, la donna ha inizialmente usato 
il camouflage per nascondere il fatto di essere donna ma in seguito vi è ricorsa 

come atto di liberazione, fino a che il cross-dressing le ha consentito di esprimere 
una nuova immagine di se stessa. Nelle sue foto, Barbara Davatz, partendo dallo 

slogan H&M Le apparenze non contano, cerca di capire che senso abbia l’identità 
delle giovani generazioni in un mondo globalizzato, con un abbigliamento di lavoro 

che si dichiara apertamente anti-uniforme. Più astratto il lavoro di Tobias 
Kaspar nella serie La collezione giapponese con foto ingrandite di ricami di un 

produttore tessile svizzero. 

Nella seconda mostra, “Ritratti industriali”, sono esposti gli scatti di Walead 

Beshty, scultore inglese, che ora vive negli USA, che negli ultimi 10 anni, ovunque 
si trovasse, fotografava le persone che incontrava: artisti, tecnici, critici, galleristi, 

direttori, ecc., oltre a spazi espositivi, atelier, camere d’albergo. Un corpus di oltre 

1400 foto da cui ne sono state scelte 364, suddivise in sette gruppi da 52 l’uno. 

I ritratti sono un po’ standardizzati, non esprimono il carattere dei soggetti, il suo 

interesse era illustrare la loro funzione, il loro ruolo nell’ambito del mondo artistico 
attorno a cui gravitavano. D’altra parte, Beshty non crede che gli oggetti siano 

dotati di un significato particolare. E’ il contesto che ne rivela il senso e questo 

cambia in continuazione. 

La stessa cosa vale per le persone. Le sue foto nell’ambito dell’industria dell’arte 
individuano un settore che si ritiene libero da convenzioni gerarchiche 

nell’abbigliamento, perché i suoi componenti sono estremamente individualisti. 
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Eppure, nonostante gli sforzi, ogni individuo resta indissolubilmente legato al 

contesto, e quindi prigioniero di un atteggiamento uniformato e standardizzato. 

A Beshty interessa anche cogliere l’intervento umano nel sistema di produzione e 

di trasporto delle sue opere d’arte: le sculture di vetro, graffiate o rotte, le sculture 
di rame su cui appaiono le impronte di chi le ha maneggiate per imballarle e 

spedirle. L’ansia dell’artista è non nascondere nulla. Il potere è efficace quando 
cela le sue modalità di funzionamento. L’arte, al contrario, deve rendere 

democratica l’estetica, disponibile, non gerarchica o riservata a chi il potere ce 

l’ha. 

-- per altre immagini: link 

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

Dal 25 gennaio al 3 maggio 2020 

Prima Mostra: “La divisa da lavoro nelle immagini di 44 fotografi” 

Seconda Mostra: Walead Beshty  “Ritratti industriali” 

A cura di Urs Stahel 

MAST, Via Speranza 42 Bologna 

Ingresso libero - Orari di apertura: martedì-domenica 10.00-19.00 

 

Il Lunario del maestro Guidi, il fotografo che si fa misuratore 

del tempo e dello spazio 
 

di Luca Fiore da https://www.ilfoglio.it/cultura 
 

Una raccolta di immagini scattate tra il 1968 e il 1999 che sancisce, forse 
in maniera definitiva, l’impossibilità di classificarlo  
 

 

      Guido Guidi (foto via Facebook @guidoguidi) 

La frequenza di pubblicazioni (due all’anno) a cui Guido Guidi ci sta abituando negli 

ultimi tempi con l’editore Michael Mack, potrebbe sembrare perfino eccessiva. Nel 
giro di dieci anni il fotografo di Cesena è uscito dall’ombra e oggi nel panorama 

internazionale è considerato a tutti gli effetti un maestro, certamente anche grazie 
alla tribuna offertagli proprio dall’editore inglese. Nel 2018, il suo Per strada è 

stato inserito nella lista dei migliori dieci libri dell’anno del New York Times. Il 2019 
è stata la volta di In Sardegna, con la grande mostra al Man di Nuoro, e di In 

Veneto. Nel frattempo, l’editore californiano Tbw Book ha inserito proprio Fuori 
casa, nella sua prestigiosa serie annuale, in cui figurano star della fotografia come 

Gregory Halpern, Jason Fulford e Viviane Sassen. Si tratta di volumi che raccolgono 
lavori che Guidi ha realizzato nel corso degli ultimi cinquant’anni e che oggi 

riemergono dai suoi cassetti in forme più compiute o addirittura, in molti casi, 

come serie inedite. Più passa il tempo e più la sua opera appare in tutta la sua 

generosa vastità e profondità. 

https://www.exibart.com/fotografia/al-mast-di-bologna-due-mostre-fotografiche-un-tema-comune-le-uniformi/
https://www.ilfoglio.it/autore/luca-fiore-993/
https://www.ilfoglio.it/cultura
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Il 2020 si apre con Lunario, raccolta di immagini scattate tra il 1968 e il 1999 che 

sancisce, forse in maniera definitiva, l’impossibilità di classificare Guidi come un 

fotografo “di genere”, legato soltanto all’architettura o al paesaggio. 

Il libro si muove in diverse direzioni. Da una parte, la luna è mostrata come un 
elemento misterioso del paesaggio che segna lo scorrere del tempo come fosse un 

orologio. Dall’altra, ci sono gli oggetti della vita quotidiana, visti a loro volta come 
metafore lunari: il falcetto appeso, la proiezione di una luce semicircolare su una 

parete, la palla che Anna, la figlia, lancia ripetutamente contro il muro. E poi, le 
immagini frutto della sperimentazione sul mezzo fotografico: il triplo ritratto del 

1967 di Mariangela Gualtieri, il cui volto appare illuminato prima solo a sinistra, 
poi per intero e quindi solo a destra. E, ancora, i paesaggi del Delta del Po, ripresi 

con un obiettivo fish-eye, che, con il loro contorno circolare, appaiono come 

solitarie lune fatte di terra e cielo. 

Ma è la serie finale, realizzata durante l’eclisse solare dell’11 agosto 1999, il piccolo 

gioiello di questo libro. Guidi sta ritraendo la moglie mentre osserva l’oscurarsi del 
sole attraverso una lastra fotografica 8”x10”. Voltandosi vede comparire sul muro 

della casa di Ronta (lo stesso su cui Anna, negli anni Ottanta, faceva rimbalzare la 
palla-luna), un fenomeno mai visto. Per un attimo non capisce. E’ il fenomeno su 

cui si interroga Aristotele ne I problemi: “Perché, durante le eclissi di sole, se si 
guarda attraverso un crivello o attraverso delle foglie, di platano per esempio o di 

un altro albero a foglie larghe, o attraverso le dita incrociate delle due mani, i raggi 
del sole hanno a terra la forma di una lunetta?”. E’ quel che sta accadendo 

sull’intonaco di fronte ai suoi occhi: sulla parete l’ombra non è più quella delle 
foglie, ma quella falciforme dell’eclisse. Guido Guidi gira il cavalletto e inizia a 

scattare. Cinque foto in bianco e nero. Poi quattro a colori. La sequenza mostra 
l’apparizione e la scomparsa del fenomeno. E’ uno di quei casi in cui Guidi dice di 

farsi “misuratore” del tempo e dello spazio. “Non mi interessava tanto l’atmosfera”, 

spiega nell’intervista ad Antonello Frongia che chiude il libro: “Quanto il fatto fisico-

ottico della falce di luna”.  

Eppure, guardando quella trama di luci e ombre che animano in modo misterioso 
sul muro di Ronta, è difficile non pensare al cielo, al sistema solare, all’universo e 

all’immensità dentro cui si trovano i nostri piccoli occhi. E di cui non riusciamo a 
non domandarci il significato. Ma sono aspetti, questi, che in modo più o meno 

esplicito, emergono nel dialogo con Frongia. Un testo che dà la misura 
dell’orizzonte culturale di cui è capace Guidi e che ha la forza di una lectio 

magistralis. 

Nicola Bertasi / Marzio Villa – L’ultima luna 
 

Comunicato stampa da https://www.facebook.com/AccademiaDiRomania/   
 

L’Accademia di Romania in Roma con l’appoggio dell’Istituto Culturale Romeno 

presenta il lavoro fotografico ‘L’Ultima Luna’ di Nicola Bertasi e Marzio Villa. La 

mostra sarà inaugurata lunedì, 27 gennaio, alle ore 19:00.  

La serie di immagini esposte sono state scattate nella regione dei Maramures e 
compongono un racconto che attraversa la vita degli abitanti e le tradizioni di una 

delle aree più remote ed immutate d’Europa. 

La mostra, a cura di Valeria Ribaldi, sarà ospitata nello spazio espositivo 

dell’Accademia di Romania e rimarrà aperta al pubblico dal 28 gennaio al 15 
febbraio 2020, e sarà visitabile su appuntamento. I due artisti, collaboratori 

dell'agenzia fotografica Hans Lucas, saranno presenti durante l’inaugurazione di 

lunedì 27 gennaio.  
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IL CONCETTO DEL PROGETTO FOTOGRAFICO:  
L’Ultima Luna è un progetto fotografico di Nicola Bertasi e Marzio Villa che esplora 

le dimensioni della magia e del sogno alla ricerca degli ultimi legami che restano, 

nel mondo occidentale, con una dimensione primitiva dell’esistenza.  

Trentuno immagini in bianco e nero accompagnano gli spettatori in uno spazio e 
in un tempo ‘altri’, in cui viene riscoperto il rapporto con i ritmi della natura e con 

il ciclo naturale dell’esistenza, approdando in un mondo in cui i legami umani 

prevalgono sulla spersonalizzazione e omologazione della società globale.  

Il percorso fotografico di Nicola Bertasi e Marzio Villa parte dalla Romania come 

prima tappa di un progetto più ampio di documentazione di realtà e comportamenti 
umani che resistono alla contemporaneità e che sono invece testimonianza e segno 

dell’esistenza e resistenza di un passato arcarico.  

Gli autori, approdati nella regione dei Maramures dopo una lunga ricerca, 

rimangono affascinati dall’unicità geografica, achitettonica e dalle tradizioni di 
questa regione abbracciata e protetta dalle colline. Durante il loro cammino hanno 

attraversato e documentato Sarbi, Budesti e Botiza, tre antichi paesi isolati dalle 
vette dei monti Carpazi diventando testimoni sia della vita quotidiana che dei 

momenti cardine dell’esistenza che si svolgeva sotto i loro occhi.  

Questa serie di immagini compone un racconto che ci accompagna attraverso i 

Maramures facendoci conoscere intimamente i suoi abitanti e lasciandoci affacciare 
su un mondo governato da ritmi diversi, alla riscoperta di bisogni ancestrali e valori 

antichi e condivisi. 

---------------------------------------------------------------------------------------- 
ARTISTI IN MOSTRA: 

Nicola Bertasi (1983) vive e lavora tra Parigi e Milano. Laureato in Storia e 
Letteratura all'Università Statale di Milano nel 2009, impara parallelamente a 

lavorare le sue stampe in camera oscura. Oggi scrive e fotografa per magazines e 
giornali. Collabora con istituzioni, gallerie e festival. Dal 2014 è membro dello 

studio Hans Lucas.  
https://www.nicolabertasi.it/project-1 

Marzio Villa (1987) vive e lavora a Parigi. Ha studiato arte multimediale e 

https://l.facebook.com/l.php?u=https%3A%2F%2Fwww.nicolabertasi.it%2Fproject-1%3Ffbclid%3DIwAR3cT_ZKKSJiWcBcAzWK2g4VRg3h8NF8h9AAdH2gN7gZkRaQwdju2pmVUQU&h=AT1Rzkhm8QqxvCdQU5F89fdDirZQ8_MYrngEDKDkO_V2tkhXbq-VxqO8rTjPmXIlFNbl45wFbG6yGAWMiuTM_0Z5wSR8xDoVHGZBVV2v4cJnLHgOj5QuJEbrBeVplPDqvw


47 
 

contemporanea all'Accademia di Brera a Milano. La sua formazione classica ha 

giocato un ruolo chiave nella sua estetica, quando traspone e ritrae la figura umana 
in studio, usando il ritratto e il nudo come ricerca sulla persona. Marzio Emilio Villa 

è membro dello Studio Hans Lucas dal 2017.  
https://www.marzioemiliovilla.com/lultima-luna--romania.html 

------------------------ 
Galleria d’Arte Accademia di Romania in Roma, Viale delle Belle Arti, 110 
>>> LA MOSTRA RIMARRÀ APERTA AL PUBBLICO DAL 28 GENNAIO AL 15 FEBBRAIO 
2020, E SARÀ VISITABILE SU APPUNTAMENTO. 

 

Memoria e passione. Da Capa a Ghirri. Capolavori dalla 

Collezione Bertero 
 

comunicato stampa da http://www.camera.to 
 

 
 

                    © eredi di Mario De Biasi | Mario De Biasi, Gli italiani si voltano, Moira Orfei, 1954 © eredi di Mario De Biasi 

 

Con Memoria e passione. Da Capa a Ghirri. Capolavori dalla Collezione 
Bertero, dal 20 febbraio al 10 maggio 2020, CAMERA – Centro Italiano per la 

Fotografia si anima attraverso le storie e i racconti celati nelle immagini più 
significative della Collezione Bertero, raccolta unica in Italia per originalità 

dell’impostazione e qualità delle fotografie presenti. 

Tra le oltre duemila immagini che compongono la collezione, i curatori ne hanno 

scelte più di duecento, realizzate da circa cinquanta autori provenienti da tutto il 
mondo: tra i tanti, spiccano i nomi di Bruno Barbey, Gabriele Basilico, Gianni 

Berengo Gardin, Robert Capa, Lisetta Carmi, Henri Cartier-Bresson, Mario 

Cattaneo, Carla Cerati, Mario Cresci, Mario De Biasi, Mario Dondero, Alfred 
Eisenstaedt, Luigi Ghirri, Mario Giacomelli, Jan Groover, Mimmo Jodice, William 

Klein, Herbert List, Duane Michals, Ugo Mulas, Ruth Orkin, Federico Patellani, 

Ferdinando Scianna, Franco Vimercati e Michele Zaza. 

Curata da Walter Guadagnini, direttore di CAMERA, con la collaborazione di 
Barbara Bergaglio e Monica Poggi, la mostra racconta il nostro passato e le radici 

https://www.marzioemiliovilla.com/lultima-luna--romania.html?fbclid=IwAR3lqTSUqD0HTo5UoFZqfvnXXccVGXrafrK9quxARCqKVxIv0VDdIhhfdxo
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del nostro presente, oltre all’evoluzione della fotografia italiana e internazionale di 

un intero trentennio. 

Nelle sale di CAMERA, la Storia diventa lo sfondo su cui si sviluppano innumerevoli 

storie, che ci parlano di un Paese e di tanti paesi. I protagonisti sono contadini, 
preti, famiglie, nobildonne, militari, bambini e soprattutto i fotografi che, con gli 

accenti e le lingue più disparate, hanno impresso su pellicola il ricordo di queste 
vicende. I maestri della fotografia italiana e mondiale hanno realizzato un racconto 

che nasce nell’Italia appena liberata dal fascismo, dove, nonostante le macerie e 
la povertà, si avverte intensamente la voglia di scendere in strada, di ballare e di 

utilizzare gli angoli remoti della natura per fare l’amore invece che per nascondersi 

dal nemico. 

Fra le numerose opere in mostra ci sono alcuni degli scatti più riconoscibili di 

questo periodo, capolavori che hanno fatto la storia della fotografia internazionale 
come «La strada per Palermo», realizzata da Robert Capa nel 1943, «American 

girl in Italy, Firenze» di Ruth Orkin del 1951, e il reportage dedicato all’Italia da 
Henri Cartier-Bresson nel 1952. Tante sono le opere che hanno segnato in maniera 

decisiva l’evoluzione della fotografia italiana, autentiche pietre miliari ormai 
conosciute in tutto il mondo come «Gli italiani si voltano» (1954) di Mario De Biasi, 

dove un gruppo di uomini ammira la bellezza di Moira Orfei che passeggia per le 
strade di Milano; i due amanti appartati fra le dune di un lido veneziano, scovati 

da Gianni Berengo Gardin nel 1958; «Palermo, via S. Agostino» (1960) di Enzo 
Sellerio, che ritrae una coppia di bambini trasportare due sedie sopra la testa; gli 

iconici seminaristi che giocano nella neve, ritratti da Mario Giacomelli nel 1961; la 
serie «Mondo Cocktail», realizzata da Carla Cerati all’inizio degli anni Settanta 

durante le inaugurazioni di gallerie d’arte e negozi della Milano bene. 

Nonostante il nucleo più numeroso della collezione sia costituito da fotografi del 

periodo neorealista, la scelta di Bertero è stata di ampie vedute. La raccolta, infatti, 

comprende racconti di decenni successivi che hanno contribuito alla nascita di un 
nuovo modo di intendere l’immagine, distaccandosi progressivamente da una 

vocazione documentaria per diventare via via sempre più concettuali. In mostra 
quindi anche le celebri «Verifiche» (1969-72) di Ugo Mulas, attraverso cui il 

fotografo ha indagato e scardinato alcuni dogmi del linguaggio fotografico; il 
fondamentale viaggio che Luigi Ghirri compie nel 1973 attraverso gli stati, i deserti, 

gli oceani e le galassie sfogliando le pagine di un atlante; i «Ritratti di fabbriche» 
(1978-80) di Gabriele Basilico, dove le mutazioni del panorama industriale 

milanese diventano pretesto attraverso cui capire la complessità della nostra 
epoca; la cultura millenaria mediterranea riletta, a cavallo fra gli anni Ottanta e 

Novanta, attraverso la forza espressiva delle immagini di Mimmo Jodice, solo per 

citare alcune ricerche particolarmente iconiche di questa preziosa collezione. 

Questa mostra, tuttavia, è anche – e soprattutto – la storia di un collezionista, 
Guido Bertero, che, a partire dalla fine degli anni Novanta ad oggi, ha raccolto 

circa duemila stampe. Una collezione nata quasi per caso a Torino, città nella quale 

Bertero vive da sempre, nel 1998 durante una visita ad Artissima, dove l’allora 
collezionista di arte antica e contemporanea si imbatte in due fotografie dell’artista 

americana Jan Groover, che decide di acquistare per le figlie. Nel giro di qualche 
mese le occasioni di contatto con questo linguaggio si moltiplicano, ma è da una 

proposta di finanziamento ad un’edizione di “Photo Espana” dedicata al 
Neorealismo italiano che si concretizza l’idea di costruire una vera e propria 

collezione. Un periodo di continui viaggi lungo tutta la penisola per conoscere e 
acquistare le opere di decine di fotografi che da lì a poco verranno esposti nella 

prima grande mostra a Cagliari, poi in Spagna, a Monaco e Winterthur. 
Un’esperienza ricordata con entusiasmo nonostante le numerose difficoltà, dovute 

soprattutto alla volontà e alla lungimiranza di reperire stampe vintage in un 
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periodo in cui ancora la consapevolezza sul valore artistico dell’immagine 

fotografica era debole. Grazie anche a questa determinazione la collezione è oggi 
un punto di riferimento imprescindibile per lo studio della fotografia italiana del 

dopoguerra, tanto che dallo scorso anno, a seguito di un’importante donazione 
fatta da Bertero al Metropolitan Museum of Art di New York, una ricca selezione 

del suo patrimonio sta attraversando gli Stati Uniti in una mostra itinerante sul 

Neorealismo che ha già coinvolto New York, San Francisco e Reno. 

Una raccolta ricca ed eterogenea, nata da una passione personale che viene in 
quest’occasione esposta grazie alla volontà di Guido Bertero di condividere il suo 

patrimonio con il pubblico, in un’ottica di estrema apertura e volontà di diffondere 

la conoscenza per questo linguaggio che da sempre lo contraddistingue. 

La mostra è accompagnata da un volume edito da Umberto Allemandi editore 

introdotto da Walter Guadagnini. Oltre la riproduzione di più di 250 immagini, 
all’interno del volume sarà possibile ripercorrere queste vicende attraverso il 

dialogo fra collezionista e curatore. 

L’attività di CAMERA è realizzata grazie a Intesa Sanpaolo, Lavazza, Eni, Reda, in 

particolare la programmazione espositiva e culturale è sostenuta dalla Compagnia 

di San Paolo.  

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

Memoria e passione. Da Capa a Ghirri. Capolavori dalla Collezione Bertero 
a cura di Walter Guadagnini - Dal 20 Febbraio 2020 al 10 Maggio 2020 

CAMERA – Centro Italiano per la Fotografia, Via delle Rosine 18, Torino 

orari: 11-19; giovedì 11-21. Martedì chiuso 

biglietto: intero € 10, ridotto € 6 (fino a 26 e oltre 70 anni). Gratuito bambini fino a 12 

anni, possessori Abbonamento Musei Torino Piemonte, possessori Torino+Piemonte 

Card, possessori tessera ICOM, visitatori portatori di handicap e un loro familiare o altro 

accompagnatore che dimostri la propria appartenenza a servizi di assistenza socio-

sanitaria 

E-MAIL INFO: camera@camera.to  SITO UFFICIALE: http://www.camera.to 

 

Ara Güler, l’occhio di Istanbul al Museo di Roma in 

Trastevere 
 

di Edoardo Sassi da https://roma.corriere.it/ 

 

  © Ara Güler, Beyoglu 1958 

mailto:camera@camera.to?subject=Richiesta%20informazioni.
http://www.camera.to/
javascript:void(0)
https://roma.corriere.it/
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Il prediletto bianco e nero, l’immenso amore per una citta — Istanbul, dove era 

nato nel 1928 — carica di millenni di storia, suoni, voci, odori, tradizioni... Questi 
i due elementi-archetipo nelle fotografie di Ara Güler, al quale il Museo di Roma in 

Trastevere dedica, dal 30 gennaio, una mostra retrospettiva con 45 vedute e 37 
ritratti di personaggi celebri nel mondo. Scomparso novantenne nel 2018, origine 

armene, «l’occhio di Istanbul» come è stato definito, Güler, oltre che un 
fotoreporter di fama mondiale, fu un artista, uno di quei fotografi il cui sguardo è 

permeato di pensiero, letteratura, poesia e malinconia per un mondo in via di 

trasformazione. 

«Questo è il suono di Istanbul, è il suono di una magia misteriosa» 

La sua Istanbul — ritratta a partire dagli anni Cinquanta — ha infatti, tanto più 

oggi, il fascino di un monde perdu. Ma lo sguardo di Güler, pur sedotto dalle 

tradizioni e dal sapore locale, non indulge mai al vernacolare proprio per questa 
sua capacità di saper cogliere, sia pure nella fissità del 

bidimensionale, poesia e tempo: «Da lontano — si legge in uno dei tanti pensieri 
dell’autore che scandiscono l’allestimento — si sentono il brusio della città, qualche 

fischio di vaporetto e suoni di clacson attutiti. Questo è il suono di Istanbul, è il 
suono di una magia misteriosa, che vi attira a sé e vi avvolge. Se vivete in questa 

città sentirete sempre questi suoni, perché insieme sono la voce della nostra città». 
Belle e letterarie, è quasi banale dirlo, le immagini di questa mostra che è alla sua 

quinta tappa mondiale (dopo Londra, Parigi, Kyoto e New York), promossa da 
Roma Capitale e presentata dalla Presidenza della Repubblica di Turchia in 

collaborazione con il Museo Ara Güler e l’Archivio e Centro di Ricerca dedicato 

all’artista. 

I volti di Picasso, Fellini, Nazim Hikmet 

Una bellezza che non sorprende se si ripercorre la carriera di Ara, amico fraterno 

del Premio Nobel Orhan Pamuk, nominato uno dei sette fotografi migliori al mondo 

dal British Journal of Photography Yearbook, insignito del prestigioso titolo di 
«Master of Leica», reclutato ai suoi esordi da Henri Cartier-Bresson per l’Agenzia 

Magnum e in seguito corrispondente per il Vicino Oriente prima per Time 
Life (1956) e poi per Paris Match e Stern (1958). Un curriculum internazionale che 

oltre all’immenso amore per Istanbul include anche un fitto pantheon di giganti 
del XX secolo, da lui ritratti con intensità affatto scontata: Churchill, Picasso, 

Hitchcock, Fellini, Orson Welles, i pittori Salvador Dalí e Marc Chagall (uniche due 

foto a colori in mostra), Nazim Hikmet, Sophia Loren, Brigitte Bardot, Paolo VI... 

Info 

Ara Güler, Museo di Roma in Trastevere, piazza S. Egidio 1b, fino al 3 maggio. 

Orari di visita: da martedì a domenica dalle 10 alle 20. Biglietto unico comprensivo 
di ingresso al museo e alla mostra: 7,50 euro (intero). Gratuito per i possessori 

della Mic Card. Info: 060608 e www.museodiromaintrastevere.it 

Gabriele Basilico. Metropoli 

Comunicato Stampa 
 

Dal 25 gennaio 2020 il Palazzo delle Esposizioni presenta la grande 
mostra Gabriele Basilico. Metropoli, a cura di Giovanna Calvenzi e Filippo 

Maggia, promossa da Roma Capitale – Assessorato alla Crescita culturale e 
dall’Azienda Speciale Palaexpo, realizzata in collaborazione con l’Archivio Gabriele 

Basilico. 

Dedicata a uno dei maggiori protagonisti della fotografia italiana e internazionale, 

la rassegna è incentrata sul tema della città con oltre 250 opere in diversi 



51 
 

formati datate dagli anni Settanta ai Duemila, alcune delle quali esposte per la 

prima volta. 

La metropoli è sempre stasaggio antropizzato, dello sviluppo e delle stratificazioni 

storiche delle città, dei margini e delle periferie in continua trasformazione sono 

stati il principale motore della sua ricerca. 

 

 
© Archivio Gabriele Basilico | Gabriele Basilico, Shanghai, 2010 
  

 

 

La mostra analizza questi temi mettendo a confronto le opere realizzate nelle 

numerose città ritratte, tra le quali Beirut, Milano, Roma, Palermo, Napoli, 

Barcellona, Madrid, Lisbona, Parigi, Berlino, Buenos Aires, Gerusalemme, Londra, 

Boston, Tel Aviv, Istanbul, Rio de Janeiro, San Francisco, New York, Shanghai, 

accostate secondo analogie e differenze, assonanze e dissonanze, punti di vista 

diversi nel modo di interpretare e di mettere in relazione lo spazio costruito. 

 

Il percorso espositivo della rassegna si articola in cinque grandi capitoli: “Milano. 

Ritratti di fabbriche 1978-1980”, il primo importante progetto realizzato 

da  Basilico; le  “Sezioni del paesaggio italiano”, un’indagine sul nostro Paese 

suddiviso in sei itinerari realizzata nel 1996 in collaborazione con Stefano Boeri e 

presentata alla Biennale Architettura di Venezia; "Beirut", due campagne 

fotografiche per la prima volta esposte insieme, realizzate nel 1991 in bianco e 

nero e nel 2011 a colori, la prima alla fine di una lunga guerra durata oltre quindici 

anni, la seconda per raccontarne la ricostruzione; “Le città del mondo”, un viaggio 

nel tempo e nei luoghi da Palermo, Bari, Napoli, Genova e Milano sino a Istanbul, 

Gerusalemme, Shanghai, Mosca, New York, Rio de Janeiro e molte altre ancora; 

infine  “Roma”, la città nella quale Basilico ha lavorato a più riprese, sviluppando 

progetti sempre diversi fino al 2010, in occasione di una stimolante quanto 

impegnativa messa a confronto tra la città contemporanea e le settecentesche 

incisioni di Giovambattista Piranesi. 
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Oltre alle opere in mostra, viene proposta un’ampia biografia illustrata che 

racconta attraverso brevi testi e immagini il percorso artistico e professionale di 

Basilico (più volte infatti le due sfere si sono incrociate) e tre video: il primo 

realizzato da Tanino Musso nel 1991 a Beirut e rimontato da Giacomo Traldi che 

ha rielaborato anche un’intervista del regista Amos Gitai del 2012 dedicata a Roma 

e a Piranesi. Il terzo video, “A proposito di Sezioni del Paesaggio italiano”, è 

un’intervista a Stefano Boeri realizzata da Marina Spada nel 2002. 

Gabriele Basilico (Milano, 12 agosto 1944, Milano, 13 febbraio 2013) è stato uno 

dei maggiori fotografi italiani del Novecento e uno dei maestri della fotografia 

italiana ed europea contemporanea. Inizia a fotografare alla fine degli anni 

Sessanta con fotografie di indagine sociale. Dopo la laurea in Architettura al 

Politecnico di Milano (1973), si dedica alla fotografia con continuità. È del 1978-

1980 la sua prima ricerca importante, “Milano. Ritratti di fabbriche”, presentata 

nel 1983 al PAC (Padiglione d’Arte Contemporanea) di Milano. Il primo incarico 

internazionale è del 1984, quando viene invitato a partecipare, unico italiano, alla 

Mission Photographique de la DATAR, l’importante progetto di documentazione 

delle trasformazioni del paesaggio contemporaneo voluto dal governo francese. 

Da questo lavoro nascono il libro e la mostra Bord de mer. Nel 1990 riceve a Parigi 

il “Prix Mois de la Photo” per la mostra e il libro Porti di Mare. Nel 1991, con un 

importante progetto sulla città di Beirut devastata da una guerra civile durata 

quindici anni, la sua notorietà si sposta a un livello ancora più decisamente 

internazionale. 

Un primo bilancio sul suo lavoro è oggetto della retrospettiva alla Fondazione 

Galleria Gottardo di Lugano nel 1994 e del volume L'esperienza dei luoghi. 

Fotografie 1978-1993.  

Invitato alla Biennale di Venezia del 1996 con la mostra “Sezioni del paesaggio 

italiano/Italy. Cross Sections of a Country”, in collaborazione con Stefano Boeri, 

riceve il premio “Osella d'oro” per la fotografia di architettura contemporanea. 

Nel 1999 pubblica Interrupted City e Cityscapes, con oltre trecento immagini sulle 

città realizzate a partire dalla metà degli anni Ottanta, che espone allo Staedelijk 

Museum di Amsterdam, al CPF (Centro Portugues de Fotografia) di Porto, al MART 

(Museo d’Arte Moderna di Trento e Rovereto) di Trento, e al MAMBA (Museo de 

Arte Moderno) di Buenos Aires 

Nel 2000 svolge un lavoro sull’area metropolitana di Berlino su invito del DAAD 

(Deutscher Akademischer Austausch Dienst) ed espone “Milano, Berlin, Valencia” 

all’IVAM (Istituto Valenciano de Arte Moderno) di Valencia. Riceve inoltre il premio 

“I.N.U.” (Istituto Nazionale di Urbanistica) per il suo contributo alla 

documentazione dello spazio urbano contemporaneo. 

Nel 2002 la GAM (Galleria d’Arte Moderna) di Torino gli dedica una retrospettiva, 

e nell’ambito di Photo España con il volume Berlin vince il premio per il miglior 

libro fotografico dell’anno.  Nel 2003 partecipa alla V Biennale di Architettura e di 

Design di Sao Paulo con una mostra in collaborazione con Alvaro Siza, 

successivamente esposta alla Triennale di Milano e al PAN di Napoli. 

Nel 2005 pubblica il libro Scattered City, raccolta di immagini inedite di città 

d’Europa. Nel 2006 espone alla Fundação Calouste Gulbenkian di Lisboa e riceve 

un incarico di lavoro dal Nouveau Musée National de Monaco. 

Nel 2006 pubblica il volume Photo Books 1978-2005, che raccoglie e illustra i suoi 

libri personali e molti dei più importanti libri collettivi a cui ha partecipato. Lo stesso 

anno, in occasione di una grande retrospettiva alla Maison Européenne de la 

Photographie di Parigi, pubblica la monografia Appunti di un Viaggio/Carnet de 

travail 1969/2006. 
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Nel 2007 espone al Palazzo della Ragione di Mantova, all’Ara Pacis di Roma, alla 

Fondazione Ragghianti di Lucca, alla Pinacoteca Provinciale di Bari. È anche invitato 

alla LII Esposizione d’Arte della Biennale di Venezia dove presenta fotografie della 

serie Beirut 1991. Sempre nel 2007 realizza una grande campagna fotografica 

sulla Silicon Valley su incarico del SFMoMA (San Francisco Museum of Modern Art) 

di San Francisco, dove espone nel 2008, pubblicando il volume Gabriele Basilico-

Silicon Valley. Inoltre, riceve dalla Fondazione Astroc di Madrid il “Premio 

Internazionale per la Fotografia di Architettura” ed espone in quella sede. La 

mostra è accompagnata dal volume Intercity. 

Nel 2008 realizza una ricerca sulla città di Roma, presentata al Palazzo delle 

Esposizioni con il libro Roma 2007. Lo stesso anno presenta una ricerca sulla 

trasformazione della città di Mosca vista dalle sette “torri staliniane”, svolta in 

collaborazione con Umberto Zanetti, alla Cité de l’Architecture/Palais de Chaillot di 

Parigi. Il volume che raccoglie il lavoro si intitola Mosca verticale. 

La sua ricerca va sempre più allargandosi alle grandi metropoli del mondo e nel 

2010-2011 lavora su Istanbul, Shanghai, Rio de Janeiro, pubblicando nel 

2010 Istanbul 05.10, nel 2011 Da Istanbul a Shanghai, sempre nel 2011 Basilico. 

Rio de Janeiro 2011. 

Nel 2012 partecipa alla XIII Mostra Internazionale di Architettura della Biennale di 

Venezia con il progetto “Common Pavilions”, ideato da Adele Re Rebaudengo e 

realizzato in collaborazione con Diener & Diener Architekten, Basilea. Il 

libro Common Pavilions viene pubblicato nel 2013.  

Basilico ha sempre intrecciato il suo instancabile lavoro fotografico sulla morfologia 

e le trasformazioni della città e del paesaggio contemporaneo con attività 

seminariali, lezioni, conferenze, riflessioni condotte anche attraverso la parola 

scritta. Il suo pensiero è stato raccolto e sintetizzato nel 2007 nel volume Gabriele 

Basilico. Architettura, città, visioni, a cura di Andrea Lissoni, mentre nel 2012 

Rizzoli ha pubblicato Leggere le fotografie in dodici lezioni. 

 

L’opera 

Le trasformazioni del paesaggio contemporaneo, la forma e l’identità delle città e 

delle metropoli, sono stati gli ambiti di ricerca privilegiati di Gabriele Basilico. Su 

questi temi ha pubblicato oltre cento libri personali. Tra le molte città 

metodicamente affrontate vi sono Amburgo, Barcellona, Bari, Beirut, Berlino, 

Bilbao, Francoforte, Genova, Graz, Istanbul, Lisbona, Liverpool, Losanna, Madrid, 

Montecarlo, Mosca, Napoli, Nizza, Palermo, Parigi, Roma, Rio de Janeiro, 

Rotterdam, San Francisco, San Sebastian, Shanghai, Torino, Trieste, Valencia, 

Zurigo. Ha partecipato a innumerevoli progetti di committenza pubblica su incarico 

di importanti istituzioni ed è stato insignito di molti premi. Le sue fotografie fanno 

parte di prestigiose collezioni pubbliche e private italiane e internazionali. 

All’interno della sua vasta opera di riflessione sulle trasformazioni dei territori 

urbanizzati nel passaggio dall’era industriale a quella postindustriale, il tema della 

città come complesso e raffinato prodotto dell’economia e della storia occupa un 

posto centrale. Guidato da una passione sincera e da una viva ammirazione per le 

architetture e tutti i manufatti che nel tempo hanno dato forma alle città, ha scelto 

il rigore dello stile documentario per raccontarne il costante processo di 

stratificazione e ibridazione che le modella, in un lavoro di indagine del rapporto 

tra l’uomo e lo spazio costruito durato quasi quarant’anni. 

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

Dal 25 Gennaio 2020 al 13 Aprile 2020 

ROMA, Palazzo delle Esposizioni - via Nazionale 194 
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ORARI: domenica, martedì, mercoledì e giovedì: dalle 10.00 alle 20.00; venerdì e sabato: 

dalle 10.00 alle 22.30; lunedì chiuso 

CURATORI: Giovanna Calvenzi, Filippo Maggia 

ENTI PROMOTORI:Roma Capitale – Assessorato alla Crescita culturale, Azienda Speciale 

Palaexpo 

TEL.PER INFORMAZIONI: +39 06 39967500 SITO: http://www.palazzoesposizioni.it 

 

Helmut Newton Works:                                                

alla Gam di Torino in mostra la grande fotografia 

di Virginia Michetti da https://www.mentelocale.it/ 

 

Torino -È con Helmut Newton Works che laGAM Galleria d’Arte Moderna e 

Contemporanea di Torino inaugura il suo 2020, dedicando a uno dei più 

grandi fotografi contemporanei una retrospettiva di grande impatto e bellezza. 
La mostra, aperta al pubblico da giovedì 30 gennaio fino a domenica 3 

maggio si appresta a essere una delle mostre di richiamo per la primavera 

torinese. 

Compone la mostra una selezione di 68 fotografie, una panoramica che si 
sofferma sulla metà finale della lunga carriera del fotografo tedesco 

naturalizzato australiano, durata oltre mezzo secolo: in quattro sezioni presenta i 
ritratti ad alcuni dei più importanti personaggi del Novecento, immagini tratte 

dalle campagne di moda, servizi realizzati per Mario Valentino e Thierry 

Mugler, fotografie emblematiche fatte per le maggiori testate fashion del mondo. 

Nato a Berlino nel 1920 col cognome Neustädter in una ricca famiglia ebrea, 
cresciuto nella borghesia berlinese degli anni ’20 e ’30 dove ha scoperto l’amore 

per la fotografia. Ha lasciato la Germania nazista nel 1938, si è rifugiato prima a 
Singapore e poi in Australia, dove nel 1945 ha cambiato il cognome in 

Newton. Dopo aver iniziato dal 1948 come fotografo freelance, si è concentrato 

sulla moda dalla fine degli anni Cinquanta, trasferendosi a Parigi dove ha preso il 
via la carriera che ne ha fatto uno dei più emblematici fotografi di moda del mondo, 

fino alla sua morte avvenuta a 83 anni, in un incidente stradale nel 2004 a West 

Hollywood. 

Ha scelto le opere in mostra Matthias Harder (il curatore della Helmut Newton 
Foundation di Berlino che ha collaborato alla mostra promossa dalla Fondazione 

Torino Musei e prodotta da Civita Mostre e Musei): una scelta che concentra 
l’attenzione su alcuni degli scatti più celebri, innovativi e discussi di Newton 

a partire dagli Settanta fino al 2000. 

http://www.palazzoesposizioni.it/
https://www.mentelocale.it/contributors/virginia-michetti/
https://www.mentelocale.it/torino/eventi/159015-cavalli-costumi-e-dimore-la-riscoperta-della-fiera-di-saluzzo-di-carlo-pittara.htm
https://www.gamtorino.it/it
https://www.gamtorino.it/it
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Dalla selezione di Helmut Newton Works, essenziale ma d’impatto, emergono 

gli elementi dell’estetica di Newton che hanno rivoluzionato l’immaginario della 
fotografia fashion contemporanea. Spicca il suo stile voyeuristico ed elegante, 

decadente e dal sottile humour nero, sensuale e insieme gelido, con un penchant 
per il feticismo, con l’obiettivo di dare risalto al potere insito dei suoi soggetti. 

Ricorrenti dei suoi scatti sono donne che emergono come figure dominanti anche 
nella nudità, manichini che quasi si confondono con gli umani, immersi in 

ambientazioni urbane e spesso tetre che fanno da contraltare alla raffinatezza dei 
soggetti, resi con un uso delle luci ed ombre drammatico e potente tanto nel bianco 

e nero quanto nel colore. 

Tra i ritratti di personaggi in mostra spiccano Andy Warhol sdraiato con gli occhi 

chiusi (1974), i tratti da sfinge di Gianni Agnelli (1997), una 

seducente Catherine Deneuve in lingerie (1976), la sensualità di Sigourney 
Weaver che ha posato per lui varie volte (in mostra lo scatto in camicia bagnata 

del 1995), la bellezza procace di Claudia Schiffer (1992), il teatrale ritratto in 
nero di Marlene Dietrich, l’imponenza di Gianfranco Ferré (1996), l’intenso 

primo piano di Ralph Fiennes (1995), la mesmerizzante Anita Ekberg (1988), 

fino all’ultimo ritratto a Leni Riefenstahl del 2000. 

Quella alla GAM è la prima mostra del 2020 a omaggiare il fotografo tedesco a 100 
anni dalla sua nascita, e anticipa una grande esposizione che aprirà a Berlino a cui 

sta lavorando al momento il curatore Matthias Harder: «A ottobre, in occasione 
del centenario di Newton, la Helmut Newton Foundation ne ripercorrerà la carriera 

sin dagli esordi con un’antologica di 220 fotografie tra cui diversi inediti rimasti in 
archivio finora – ha annunciato Denis Curti, fondatore e Direttore di STILL 

Fotografia a Milano intervenuto a presentare la mostra di Torino in vece di 
Harder, assente per problemi di salute – e quell’esposizione approderà poi nel 

2022 a Palazzo Reale a Milano». 

«Valeva la pena accogliere questo progetto della Fondazione Newton e Civita, 
perché ci pone di fronte a conferme da un lato e sorprese dall’altro. Newton 

è noto a tutti, è stato tra i più grandi divulgatori di moda sulle riviste più prestigiose 
ma anche un fotografo di ricerca – ha commentato Riccardo Passoni, direttore 

della GAM – e rimarrà impresso a tutti il suo mondo prepotentemente evocativo, 

di glamour e bellezza, di artificio e rarefazione». 

Dieci, cento, mille Cindy Sherman. In mostra a Vienna 

da https://arte.sky.it/ 

 

https://arte.sky.it/
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Le fotografie di Cindy Sherman arrivano a Vienna, per una grande retrospettiva 

che esplora i concetti di identità e di trasformazione dell’individuo all'interno della 
cultura contemporanea. Ad accompagnarla in mostra anche Sarah Lucas, Gavin 

Turk e molti altri. 

Continua l’anno d’oro di Cindy Sherman, artista tra le più influenti degli ultimi 

decenni. Dopo la mostra della scorsa estate ospitata dalla National Portrait Gallery 
di Londra, e a poche settimane dall’apertura in Massachusetts della mega-

collettiva al fianco dei grandi nomi della fotografia, la camaleontica artista 

americana torna a far parlare di sé con un nuovo progetto. 

Si tratta di The Cindy Sherman Effect. Identity and Transformation in 
Contemporary Art, un percorso per immagini nato con l’obiettivo di definire i 

concetti di identità, trasformazione e manipolazione del reale all’interno del mondo 

contemporaneo. Tematiche da sempre affini alla ricerca dell’artista, invitata per 
l’occasione a ripercorrere la sua carriera stimolando una riflessione sui dibattiti del 

presente. 

POETICA DEL SELFIE 

Curata da Bettina M. Busse negli spazi del Bank Austria Kunstforum di Vienna, e 
aperta fino al 21 giugno, la rassegna analizza un ampio numero di fotografie 

selezionate dall’intero arco creativo dell’artista: dai primi lavori come studentessa 
a metà anni Settanta fino ai più recenti esperimenti digitali diffusi sui suoi canali 

social, passando per immagini iconiche come quelle della celeberrima 
serie Untitled Film Stills. A guidare le evoluzioni del percorso visuale della Sherman 

la costante attenzione verso le tematiche del corpo e del cambio di identità, 
espressi attraverso un gioco continuo di travestimenti e di mistificazione 

dell’aspetto. 

Grazie a maschere, nasi finti e protesi in silicone, i ritratti dell’artista – qualcosa di 

non distante da ciò che oggi definiamo ‘selfie’ – scorrono ponendo il pubblico di 

fronte a un quesito: chi è la persona che sto osservando? 

A testimoniare il valore della ricerca della Sherman, e il suo contributo teorico in 

merito alla questione identitaria, anche un ricco parterre di artisti contemporanei 
che hanno seguito e ampliato la riflessione dell’artista: tra gli altri Candice Breitz, 

Sophie Calle, Sarah Lucas e Gavin Turk, anch’essi in mostra con una selezione di 

opere attinenti al tema. 

[Immagine in apertura: Cindy Sherman, Un Untitled Film Still #58, 1980. 
Silbergelatineabzug, 67,5 x 100,5 cm. KUNSTMUSEUM WOLFSBURG. Courtesy of 

the artist and Metro Pictures, New York. 

Henri Cartier-Bresson: l’attimo decisivo nella fotografia. 

E nella vita  
 

di Caterina Invernizzi da https://www.bergamonews.it/ 
 

Il protagonista dell’articolo di oggi è Henri Cartier-Bresson: nato nel 1908 in 

Francia, pioniere del fotogiornalismo, venne soprannominato “l’occhio del secolo” 
a causa della sua capacità di cogliere, con la sua arte, l’essenza di un intero secolo 

e della società dei suoi giorni.  

Leggendo di lui si scopre che fu uno dei rappresentanti della fotografia di stampo 

surrealista: il surrealismo, nato nel 1924, esalta l’inconscio come nuova chiave di 
lettura della realtà ed è proprio la fotografia ad essere uno delle forme d’arte più 

utilizzate dagli artisti che aderiscono a questa corrente. La realtà è ambigua, non 
definibile e i soggetti diventano misteriosi nel momento stesso in cui vengono 

fotografati.  

https://arte.sky.it/2019/06/mostra-cindy-sherman-national-portrait-gallery-londra/
https://arte.sky.it/2019/06/mostra-cindy-sherman-national-portrait-gallery-londra/
https://arte.sky.it/2020/01/mostra-andy-warhol-cindy-sherman-fotografia-worcester-art-museum/
https://arte.sky.it/2020/01/mostra-andy-warhol-cindy-sherman-fotografia-worcester-art-museum/
https://www.bergamonews.it/
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© Henri Cartier-Bresson, Seville 1944 

 

La realtà che Bresson sa rappresentare così bene da essere definito occhio del 

secolo è quindi una realtà poco definita, dai contorni sbiaditi e cancellati, qualcosa 
che si riesce a cogliere solo ammettendo l’impossibilità effettiva di coglierlo. Il 

percorso artistico di Bresson parte dalla pittura e, solamente nel 1932, l’artista 

compra una Leica e si trasforma in ciò che è scritto che diventi.  

Nonostante il suo campo d’azione sia quello del fotogiornalismo e quindi di una 

fotografia più pratica che ideale, egli non perderà mai di vista l’aspetto artistico 

del suo lavoro.  

“Quello che un buon fotografo deve cercare di fare è mettere sulla stessa linea di 

mira il cuore, la mente e l’occhio.” -H. Cartier-Bresson  

L’opera che Bresson, in quanto fotografo, si sente in dovere di compiere è quella 
di conservare gli attimi che in successione compongono la realtà. L’artista, ma 

soprattutto il fotografo, ha il dovere di bloccare attimi che altrimenti sarebbero 
solamente secondi in mezzo ai secoli, piccoli angoli in un universo intero, e di 

congelarli in un’eterna essenza di cristallo.  

Bresson viaggia, conosce, scatta, osserva, scatta di nuovo.  

Il mondo non è più così grande se lo si osserva nelle sue fotografie in bianco e 
nero che, oltre a segnare un’epoca, hanno anche segnato un nuovo modo di fare 

arte. Infatti Henri Cartier-Bresson, oltre ad essere icona fondamentale del suo 

tempo, è considerato anche teorico dell’attimo decisivo, pensiero per cui il compito 
del fotografo sarebbe quello di scattare la fotografia nell’istante esatto in cui 

mente, cuore e occhio si allineano, ovvero nell’attimo volto a catturare l’essenza 
della situazione alla quale ci si trova davanti cosicché la fotografia si trasformi in 

un “riassunto-immagine” di un tempo e di uno spazio ben definiti e che, in quella 

esatta combinazione, non potranno tornare più. 

“Ogni volta che premo il pulsante dello scatto, è come se conservassi ciò che sta 

per sparire.” -H. Cartier-Bresson  

L’arte di cogliere l’attimo, potremmo definire così l’opera di Bresson, ha ruolo 
centrale nella vita del fotografo: è passione, dolore, cura. Come qualsiasi amore 

profondo esso si manifesta in maniera diversa ogni giorno, ma sempre 
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conservando la propria indispensabilità affinché l’artista possa continuare a vivere. 

Perché funziona così con le passioni: amore, odio e fatica si fondono in un 

composto di pura forza a cui, una volta provato, non si può rinunciare più.  

“Una volta, non ricordo più dove, mi hanno chiesto cosa pensavo della Leica e ho 
detto che poteva essere un bacio bollente e appassionato, poteva essere anche un 

colpo di rivoltella, poteva essere il lettino dello psicanalista. Si può fare tutto con 

la Leica.” -H. CartierBresson  

Aneddoto divertente: Bresson entra a far parte della resistenza francese e viene 
fatto prigioniero per ben tre volte dai nazisti, riuscendo sempre a scappare. A New 

York, credendolo morto, si ha l’idea di organizzare una mostra celebrativa in suo 
onore al MoMA: il fotografo tornerà tempo in città per organizzare da solo la mostra 

in questione. 

 

 

 

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 
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