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Lee Miller ï Man Ray. Fashion , love , war  
 

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

I n mostra le qualità di questa grande fotografa, il contributo che diede non solo 
come musa di Man Ray ma soprattutto come professionista alla pari.  

 

      
Lee Miller, Portrait  of Space, Al Bulwayeb, Near Siwa, Egypt 1937 by Lee Miller  (E1905) 

© Lee Miller  Archives England 2022. All Rights Reserved. www.leemiller.co.uk  
 

Modella, fotografa, musa, prima donna reporter di guerra a documentare gli orrori 
dei campi di concentramento liberati dalle truppe americane, icona del Novecento. 

Lee Miller è stata tutto questo e molto di più, ha attraversato la vita con passione 
e determinazione . E la vita lôha ricambiata con amore e amici, ma anche con dolore 

e riconoscimenti postumi o quanto meno tardivi  

Ora una mostra renderà giustizia a questa donna tanto bella quanto brillante e 

talentuosa togliendola dall'ombra di Man Ray che l'ha sempre accompagnata per 
svelare il loro rapporto profondo quanto complicato in maniera più oggettiva: Man 

Ray, prima suo insegnante, poi amore e infine grande amico.  

Lôesposizione Lee Miller - Man Ray. Fashion, love, war, curata da Victoria Noel -
Johnson, è prodot ta e organizzata da CMS.Cultura in collaborazione con ACP -  Art 

Capital Partners Palazzo Franchetti ï main sponsor Gruppo Unipol ï presenta circa 
140 fotografie di Lee Miller e di Man Ray, alcuni oggetti dôarte e documenti video, 

grazie allôadesione dei Lee Miller Archives e della Fondazione Marconi.  

Nella prestigiosa ed esclusiva sede di Palazzo Franchetti a Venezia i visitatori dal 

prossimo 5 novembre e fino al 10 aprile 2023, potranno finalmente apprezzare a 
pieno le qualità di questa grande fotografa, il  contributo che diede non solo come 

musa di Man Ray ma soprattutto come professionista alla pari, al punto che 
sovente si dimentica che fu lei a scoprire, per caso, e a ispirargli la tecnica 

fotografica della solarizzazioneche Man Ray adottò come firma art istica e per 

laquale si contraddistinse.  

http://www.leemiller.co.uk/
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Obiettivo della mostra è quindi anche offrire il giusto riconoscimento a Lee Miller, 

pioniera del surrealismo in fotografia, ponendola su un piano di parità con Man 
Ray, il cui lavoro tendeva a oscurarla sia in vita  che negli anni a venire. La mostra 

che si apre con il dittico di Lee Miller e Man Ray (Man Ray, autoritratto, 1931 e 

Man Ray, Lee Miller,1929) si articola in un percorso cronologico e tematico.  

La mostra accoglie il visitatore con una sezione dedicata a L ee Miller come modella 
e musa negli anni Venti quando incontra accidentalmente il famoso editore di 

Condé Nast che la rende modella di Vogue e Georges Lepape, il principale 
illustratore di moda di quegli anni, ne ritrae il suo volto per una copertina di Vo gue 

(USA) del 1927 lanciandola come icona di stile fino a quel noto scatto usato a sua 
insaputa per la pubblicit¨ degli assorbenti Kotex ritenuta scandalosa per lôepoca e 

per la quale, in parte, decide di lasciare New York e cerca di tornare a Parigi e 

seguire la sua passione per la fotografia.  

Negli anni parigini la Miller lavora con George Hoyningen -Huené, celebre fotografo 

di Vogue (Francia) che ne rivela la grazia androgina fotografandola con una tuta e 
scarpe da tennis che indossava come un abito da se ra, e nel celebre scatto The 

Divers, uno dei più iconici scatti di moda nel XX secolo scelto da Anna Wintour tra 
i suoi cinque preferiti della lunga storia di Vogue, in cui Lee Miller posa di schiena 

su un molo insieme a Horst P. Horst altro nome leggendar io della fotografia. Lee 
attinge avidamente da ogni spunto e provocazione dal background artistico e 

culturale che precede lôincontro del 1929 con Man Ray, in quellôavanguardia 
parigina degli anni Venti che accolse e lanciò alcuni dei grandi nomi della sto ria 

dellôarte. 

Cuore dellôesposizione ¯ il rapporto tra Lee Miller e Man Ray sbocciato a Parigi nel 

1929, e che finisce nel 1932, con un focus sulle loro vite, carriere e relazioni in 
quel periodo. Sar¨ cos³ evidente per il visitatore lôispirazione che entrambi  

esercitarono uno sul lavoro dell'altro, inclusa la tecnica fotografica della 

solarizzazione  che Man Ray fece sua al punto che sovente son stati erroneamente 
attributi a Ray i lavori di Miller. Saranno esposti anche i ritratti scattati da Man Ray 

degl i amici e grandi protagonisti di quella stagione artistica: Max Ernst, Pablo 
Picasso, Giorgio de Chirico, Jean Cocteau, Salvador Dalì e gli scatti surrealisti a 

Lee Miller nei quali cerca di indagare e rivelare la sua anima, i suoi tormenti, 
utilizzando la  macchina fotografica come strumento quasi a voler scomporre il suo 

algido corpo ritraendone la nuca, il collo, le spalle. Esposti anche alcuni 

indimenticabili scatti alle amiche artiste Dora Maar e Meret Oppenheim . 

È sempre del 1930, la fotografia The Nec k (Il Collo) dedicata alla lunga ed elegante 
nuca di Lee Miller che, dopo uno dei tanti litigi, Man Ray rappresentò sgozzato da 

una rasoiata adorna di goccioline di inchiostro rosso.  
Nello stesso anno Jean Cocteau coinvolse Lee Miller nel suo surrealista L e sang 

dôun po¯te, straordinario film dôavanguardia in cui Lee, cosparsa di gesso, 

interpreta una statua dôispirazione classica, una dea moderna. 

Lôesposizione affronta anche, attraverso una vasta selezione di foto sia ritratti che 

pubblicità commerciali, il periodo successivo alla relazione con Ray, quando Miller 
nel 1932 torna a New York dove apre uno studio fotografico di successo, allôepoca 

il primo fondato e gestito da una fotografa donna. In quel periodo, Man Ray, 
accecato dal dolore per la separazion e da Lee, sostituisce nel 1933 lôocchio sul 

braccio del suo celeberrimo metronomo Perpetual Motif (Moto perpetuo) con quello 
dellôamata. La sezione punta poi lôaccento sulle creazioni surrealiste di Lee Miller 

fino agli scatti delle famose ñvacanze surrealisteò dellôestate del 1937 tra la 
Cornovaglia e il sud della Francia insieme a Max Ernst, E.L.T.Mesens, Man Ray e 

Leonora Carrington oltre a Pablo Picasso, Dora Maar e Elieen Agar e con quello che 

diventer¨ il suo secondo marito, lôartista britannico surrealista Roland Penrose.  
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Una sezione ¯ poi dedicata allôEgitto. Nel 1934 Lee Miller sposa lôuomo dôaffari 

egiziano Aziz Eloui Bey e lo segue nella sua terra dôorigine dove rimane affascinata 
dal panorama del deserto, dai villaggi e dalle testimonianze delle civiltà passate 

come dimostrano i numerosi scatti, di grande fascino e atmosfera come il 
celeberrimo Portrait of Space  (Ritratto di uno spazio) con la sua tenda o zanzariera 

strappata verso lôinfinito che ispir¸ Ren® Magritte a dipingere Le baiser (Il bacio) 
nel 1938. Un matrimonio però destinato a durare poco, in parte dovuto alla 

conoscenza a Parigi di Roland Penrose e il successivo trasferimento a Londra, città 
dove lavora come fotografa di Vogue (UK), ed è proprio sulle pagine della famosa 

rivista patin ata che dà vita a scatti dedicati alle rubriche di moda e di società con 
luci e tagli surrealisti che attingono alla sua vita precedente e al suo legame con 

Man Ray.  

Infine il dramma della Seconda Guerra Mondiale, Lee Millerè corrispondente di 
guerra e fot oreporter per Vogue. Durante la guerra si trova a documentare eventi 

tragici come il Blitz di Londra, la liberazione di Parigi e i campi di concentramento 
di Buchenwald e Dachau. Nel 1944 viene accreditata come corrispondente 

dell'esercito americano ecolla bora con il fotografo di Time Life, David E. Scherman. 
Allôinterno di questa sezione, oltre allôiconico scatto di Lee Miller nella vasca da 

bagno di Hitler, anche un'ampia selezione di suoi lavori con taglio surrealista, e 
foto di importanti artisti e vecc hi amici, come Picasso e Jean Cocteau a Parigi, che 

incontra poco dopo la fine del conflitto.  

In tutta lôesposizione, il fil rouge ¯ dunque dedicato al rapporto tra Lee Miller e Man 

Ray e lôevoluzione da amore in amicizia, durata per quasi 50 anni, parallelamente 
ai reciproci matrimoni con Aziz Eloui, Roland Penrose e Juliet Browner. Ray sarà 

particolarmente vicino a Miller nel periodo in cui soffre di depressione cronica, 
anche a causa di una sorta di disturbo post - traumatico dovuto agli orrori a cui 

aveva  assistito nel corso della Seconda Guerra Mondiale.  

Il catalogo, edito da Skira, è a cura di Victoria Noel -Johnson con testi di Ami 
Bouhassane, Co -Direttore dei Lee Miller Archives (e nipote di Lee Miller) e Anthony 

Penrose (unico figlio di Lee Miller) che  promuovono la conoscenza della figura di 

Lee Miller.  

Si deve a Suzanna, defunta moglie di Anthony Penrose il ritrovamento casuale in 
soffitta di oltre 60.000 tra fotografie, negativi, documenti, riviste, corrispondenze 

e cimeli, la riscoperta delle numero se vite della Miller.  

In uscita nella primavera 2023 al cinema ilbiopic "Lee", con la sceneggiatura basata 

sulla biografia di Antony Penrose "Le vite di Lee Miller" dedicato a Lee Miller, in 
occasione dei 45 anni dalla sua scomparsa, con un casting stellar e: a interpretare la 

Miller sarebbe Kate Winslet e Jude Law nei panni del marito Roland Penrose, nonché 

Marion Cotillard come Solange DôAyen, the fashion director di Vogue Francia. 

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

Lee Miller -  Man Ray. Fashion, love, war  

dal 04/11/2022 -  al 10/04/2023  

Palazzo Cavalli Franchetti, San Marco 2842 -  30124 -  Venezia ï Veneto  -  Italia  
orario: tutti i giorni dalle 10:00 alle 18:00 (chiuso il martedì  e il 25 dicembre e 1 

gennaio)  
 

Renée Jacobs  ï Sogni e desideri  
 

da  https://www.femininemoments.dk/  

 

Emmanuel Sauvage della Evok Collection e Anatole Desachy della Galerie Les 
Yeux Ouverts presentano con orgoglio una nuova mostra personale ð ñDreams 
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& Desiresò ð del la famoso fotograf a Renée  Jacobs  a Sinner Paris.  Il vernissage 

si terrà l'8 novembre dalle 18 presso Sinner, 116 Rue du Temple, Parigi.  
Renée Jacobs sostiene con orgoglio e senza paura il potere e l'emancipazione 

delle donne.  Attraverso il doppio prisma di sensualità e poesia, l'artista rivela una 
visione personale delle donne mentre fa appello all'immaginazione dello 

spettatore per comprendere la storia dietro ogni fotografia.  Immerso in 
un'atmosfera di libertà e desiderio, Sinner mette in luce le opere dell'artista che 

rappresentano il nudo femminile e l'erotismo saffico.  

 

 
"Vanity" ©Renée Jacobs  

 

Per chiudere questo evento, 100 lotti eccezion ali saranno messi all'asta dal 2 

all'11 dicembre sulla piattaforma di vendita online di Catawiki.  I fan che lo 
desiderano potranno scoprire queste opere, presentate solo a Sinner, sabato 10 

dicembre dalle 10:00 alle 18:00 L'asta includerà diversi pezzi uni ci, tra cui gli 
album Carte de Visite del 19° secolo contenente Polaroid originali di tipo 55, simili 

all'album che Sinner ha nella sua collezione e che viene visualizzato in The 

Crypt.  Questa vendita, intitolata "The Art of Renée Jacobs", riguarderà l'int era 

carriera dell'artista.  

A proposito di Renée Jacobs  

Renée  Jacobs  è una delle fotografe di nudo femminile più celebri del nostro 

tempo.  Vincitrice per due volte del prestigioso International Photography Award 
for Fine Art Nude nel 2008 e di nuovo per Book/Fine Art nel 2022 per il suo ultimo 

libro POLAROIDS, è stata esposta e pubblicata in tutto il mondo.  Oltre 
a POLAROIDS , le  sue monografie da solista includono ñWerkdruck ò, ñRenée  

Jacobs'  PARISò e ñRêves  de  Femmes ò (un libro fotografico dell'anno). Il suo lavoro 
appare spesso nelle antologie di Taschen ed è apparso in riviste come Elle Italia, 

Vanity Fair France, Playboy Germa ny, British Journal of Photography, AnOther 

https://www.femininemoments.dk/blog/sinner-paris-dreams-desires-renee-jacobs/https/www.reneejacobs.com
https://www.femininemoments.dk/blog/sinner-paris-dreams-desires-renee-jacobs/https/www.reneejacobs.com
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Magazine e iD in Giappone, Italia, Francia e Regno Unito.  Jacobs, un ex avvocato 

americano per i diritti civili e costituzionale, ora vive con la moglie nelle gloriose 

montagne a ovest di Montpellier.   

Per ulteri ori informazioni su Renée, visitare:  www.reneejacobs.com  

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

Renée Jacobs  -  Dreams & Desires  
dal 9 novembre allô11 dicembre 2022 

Sinner, 116 Rue du Temple, Parigi (Francia) '  01 42  72 20 00  

contact@sinnerparis.com  

Ironia, tempo fotografico, sorpresa estetica:  

il nuovo libro di Pierre André Podbielski.  

da https://gentedifotografia.it/  

 

Dallôintroduzione di Roberto Cotroneo del nuovo libro ñBeyond the white wall di 

Pierre André Podbielski  edito da Gente di Fotografia:  

 Pierre André Podbielski è un compagno di viaggio: per corridoi di musei, per sale 
illuminate dove lôopera dôarte assiste, pi½ che mostrarsi ai visitatori. Assiste a quel 

pubblico dellôarte che mi ha tenuto compagnia per cinque anni, e che ritrovo con 

le su e modalità nelle fotografie di Pierre André.  

Ma il suo tempo fotografico, la sua sorpresa estetica dentro gli spazi espositivi ha 
una cosa che io non possiedo, e che è dei fotografi veri, che è di uomini come 

Elliott Erwitt. Pierre André Podbielski è un f otografo ironico, divertito, sospeso, 
distaccato ma con simpatia. Nelle sue fotografie il sorriso lega tutto, tiene assieme 

le immagini, le racconta ancora meglio.  

https://www.reneejacobs.com/
https://gentedifotografia.it/


8 
 

Lôironia fotografica ¯ una dote invidiabile, perch® la fotografia, di per s®, ¯ sempre 

in bi lico, è sempre seria; la serietà di ogni realtà che viviamo, ed è sempre: 
retorica. È il suo fermare il tempo a renderla solenne, è il suo mettere al centro 

del nostro sguardo quellôattimo dello scatto a fare della fotografia un momento 
retorico nel senso buono del termine.  

------------------------  
" Beyond the white wall"  di Pierre André Podbielski  

Gente di Fotografia Edizioni  
Pagine:  100  -  Formato:  185x265 mm  -  Confezione:  brossura, copertina con 

bandelle  -  ISBN:  978 -88 -90 -6116 -6-7 -  ú 30,00 -  Ordina la tua copia  
 

Henri Cartier - Bresson con Martin P arr : Riconciliazione  

da https://www.henricartierbresson.org/  

In occasione dell'inaugurazione del  suo nuovo spazio  , la Fondazione HCB presenta 
un'inedita mostra sull'opera di Henri Cartier -Bresson (1908 -2004) e Martin Parr 

(nato nel 1952).  Questa mostra riconcilia i due fotografi, separati da un ñabissoò 

come lo descrive Martin Parr stesso, attraverso il loro sguardo, in tre momenti 

diversi, sulla società del nord dell'Inghilterra al  lavoro e nel tempo libero.  

Nel 1989, Martin Parr, un fotografo famoso ma controverso per le sue fotografie a 
colori della "classe media" britannica sulle spiagge dell'Inghilterra settentrionale, 

suscitò scalpore quando tentò di entrare a far parte dell'agenzia cooperativa 
Magnum Photos.  Henri Cartier -Bresson, co - fondatore dell'agenzia, si scagli a contro 

questa prospettiva.  L'incontro tra i due artisti consente un'amichevole 
riconciliazione e la coesistenza delle loro concezioni della fotografia, app artenenti 

a ñdue diversi sistemi solariò secondo Cartier-Bresson.  Martin Parr si è finalmente 

unito a Magnum Photos nel 1994.  

Se i due fotografi mostrano apertamente le loro differenze artistiche, una recente 
scoperta li sfuma.  Nel 2021 la Cinémathèque fra nçaise porta alla luce un film girato 

in panchina, con le fotografie di Henri Cartier -Bresson, di Douglas Hickox nel 1962 
per la televisione britannica ITV/ABC.  In  Stop ridere ï Questa è l'Inghilterra , 

Cartier -Bresson dipinge un ritratto divertito degli in glesi al lavoro e durante il loro 

tempo libero nel nord industriale del paese.  Le fotografie di Cartier -Bresson, 
commissionate per questo film, così come i commenti, risuonano in modo 

inquietante, a 24 anni di distanza, con l'opera denunciata di Martin Par r, pubblicata 

nel libro  The Last Resort  nel 1986.  

La mostra  Reconciliation  presenta questo film e le stampe originali di Henri Cartier -
Bresson che ne sono la materia prima;  il libro  The Last Resort  di Martin Parr e una 

commissione più recente (2009/2010),  Black Country Stories  , affidata a 
quest'ultimo per tornare sulle proprie tracce nel nord dell'Inghilterra per 

fotografare... gli inglesi al lavoro e durante i loro hobby .  Tre epoche, due 
prospettive per descrivere la stessa società e la sua evoluzione (1 962, 1986, 

2010).  Come ha detto Henri Cartier -Bresson: "Non è più esotico dell'Inghilterra".  

Curatore  

François Hébel, direttore della Fondazione HCB  

Questa mostra è organizzata con la Martin Parr Foundation, Bristol.  

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

Henri Cartier - Bresso n  

Nato nel 1908 a Chanteloup, Seine et Marne, Henri Cartier -Bresson iniziò 

studiando pittura nello studio di André Lhote a Parigi prima di dedicarsi alla 

https://editorialemoda.us3.list-manage.com/track/click?u=220901e9633e7d6531087c2a1&id=62f3f70dd3&e=9240815211
https://www.henricartierbresson.org/actualites/fermeture-de-fondation-hcb-travaux/
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fotografia.  Nel 1931, dopo aver viaggiato per un anno in Africa, acquistò la sua 

prima Leica.  

 

 

Henri Cartier-Bresson, Blackpool, juillet 1962 © Fondation Henri Cartier-Bresson / Magnum Photos 

Il suo lavoro è stato oggetto di pubblicazioni ed esposizioni dal 1933, prima 

all'estero e poi in Francia.  Viaggia in Europa, Messico e poi negli Stati 
Uniti.  Inter essato al cinema, ha assistito Jean Renoir nel 1936 e nel 1939 e, nello 

stesso periodo, ha realizzato tre documentari sulla guerra civile spagnola.   

Il 23 giugno 1940 fu fatto prigioniero e riuscì a fuggire nel 1943 dopo due tentativi 

falliti.  Il Museum of  Modern Art (MoMA) di New York gli dedica una mostra nel 1947 
e, lo stesso anno, crea l'agenzia Magnum Photos con Robert Capa, David Seymour, 

George Rodger e William Vandivert.  Ha poi trascorso tre anni in Oriente.   

Tornato in Europa, nel 1952 pubblica il suo primo libro,  Images à la Sauvette  .  In 

seguito fece molti viaggi e decise all'inizio degli anni '70 di dedicarsi al disegno.   

Colui che è soprannominato "l'occhio del secolo" ha assistito ai grandi eventi del 

XX secolo: i funerali di Gandhi in India, gli ultimi giorni del Kuomintang in Cina, le 

prime fotografie dell'URSS dopo la morte di Stalin... la sua morte in 2004, lascia 
un'eredità unica nella storia della fotografia, che è costantemente oggetto di nuove 

interpretazioni grazie al lavoro della Fond azione Henri Cartier -Bresson, creata nel 

2003 con la moglie Martine Franck e la figlia Melanie.   

Martin Parr  

Martin Parr (nato nel 1952 a Epsom, Regno Unito) è uno dei fotografi 

documentaristi più famosi della sua generazione.  Con oltre 100 libri pubblicati, la 

sua eredità fotografica è già ben consolidata.  

Martin Parr è anche autore di numerosi libri sulla storia della fotografia e curatore 
di mostre, tra cui due festival fotografici, Les Rencontres d'Arles nel 2004 e la 

Biennale di Brighton nel 2 010. Più recentemente, è stato curatore di una mostra 

al Barbican Center,  strano e familiare .  
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Martin Parr, Blackpool, 1993 © Martin Parr / Magnum Photos 

Martin Parr è membro di Magnum Photos dal 1994 e ne è stato Presidente dal 2013 

al 2017. Nel 2013 è stato nominato Visiting Professor of Photography all'Ulster 

University.  

Le opere di Martin Parr sono state raccolte da molti importanti musei come la Tate, 

il Centre Pompidou e il MoMA.  

Martin Parr ha fondato la Martin Parr Foundation nel 2017. Nel 2019, l a National 
Portrait Gallery di Londra ha tenuto un'importante mostra del suo lavoro 

intitolata  Only Human .  

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

dal 2 novembre 2022 al 12 febbraio 2022  

Fondation Henry Cartier -Bresson ï 79, rue des Archives ï 75003 Paris (F)  
'01 40 61 50 50  

orario : L a Fondazione è aperta dal martedì alla domenica dalle 11:00 alle 19:00.  
(chiuso di lunedì) con u ltimo ingresso  alle  18:20  

La Fondazione è chiusa il lunedì  nonch® il 25 dicembre e lô1 gennaio. 
La Fondazione sarà aperta dalle 11:00 alle 16:00 il 24 e 31 dicembre 2022  con 

ul timo ingresso  alle  15:20.  
 

Karmen Corak. La vie en vert  

Comunicato Stampa  

Il 7 dicembre 2022 la Galleria del Cembalo ha il piacere di inaugurare nelle proprie 

sale La vie en vert , un nuovo progetto fotografico di Karmen Corak, artista italiana 
di origine slovena che ha studiato Arti Grafiche in Croazia e Conservazione e 

restauro di opere dôarte su carta in Italia, Giappone e Austria.  
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© Karmen Corak, Berlino2802, 2019 (particolare) 

 La mostra sarà visitabile fino al 3 febbraio 2023. Le fotografie esposte sono 
testimonianza di una natura venerata, di una contemplazione paesaggistica che 

muove lôosservatore a dialogare con esse. Le immagini sono il risultato di un 

processo evolutiv o che prende le mosse dallôamore per i giardini, unito ad un 
profondo interesse per la cultura tradizionale dellôEstremo Oriente. Ed ¯ dal 

Giappone, sullôisola di Shikoku, che proviene la carta washi, ideale per stampare 

queste immagini.  

Scattate nei giar dini botanici in Italia, Slovenia, Germania, Francia, Cina e 
Giappone, le fotografie di Karmen Corak assegnano un valore cultuale 

allôimpermanenza, alla dissolvenza del paesaggio, riflettendo sulla sua valenza 
poetica. In tal modo le immagini suggeriscono,  anche attraverso i più piccoli 

dettagli, la spiritualità della sua connessione con il paesaggio e la profondità di un 

rapporto interiore, basato sulla vibrante interazione tra memoria e presente.  

Un forte impatto ha avuto sulla fotografa una celebre fras e di Friedrich Hölderlin: 
ñPieno di meriti, ma poeticamente, abita lôuomo su questa terraò. A guidare lo 

spettatore tra le fotografie in mostra, Corak scrive che questa riflessione sulla 
Natura ñevoca in me il ricordo di gioia infantile e le scoperte del sentimento óverdeô 

nel giardino di famiglia. La luce riflessa sulle piante rimaneva come una 

reminiscenza nei miei occhi. La contemplazione della Natura, rinvia a tutto ciò che 
¯ stato visto nel passato, nellôimmaginazione, o allôesperienza intima, una 

rive lazione nel tempo. Il paesaggio è una sorgente inesauribile che invita 

allôinterazioneò. 

Karmen Corak , nata in Slovenia, studia Arti Grafiche in Croazia e Conservazione 
e restauro di opere dôarte su carta in Italia, Giappone e Austria. Segue seminari di 

fotografia con Rinko Kawauchi e Hans -Christian Schink. Vive e lavora tra Roma e 
Venezia. Ha lavorato alla GNAM, all'Accademia a Venezia ed ora alla Calcografia a 

Roma come restauratrice di carta/stampe antiche. Partecipa alle mostre collettive 
in Cina, Corea , Croazia, Francia, Germania, Giappone, Italia, Russia, Slovenia, 

Spagna, Ungheria e USA; e con le mostre personali alle diverse edizioni del Festival 
Internazionale di Fotografia a Roma. Riceve premi internazionali in Fine Art 

Photography a Parigi, Malaga  e Berlino.  
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 © Karmen Corak, Padova 2354, 2020  

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

Dal 7 dicembre 2022 al 3 febbraio 2023  

Galleria del Cembalo, Palazzo Borghese -  Largo della Fontanella di Borghese 19, Roma  

orario: da  mercoledì a venerdì 15.30 -  19.00 , sabato 11.00 alle 19.00 , ingresso libero  

'+39 06 83796619 | info@galleriadelcembalo.it  | eventi@galleriadelcembalo.it  

www.galleriadelcembalo.it/  | www.facebook.com/galleriadelcembalo  

Cesar io  Di Liborio  òAu coeur de la matriceò                  

Galerie Vrais Rêves ï Lyon 2022  
 

Remy  Mathieu  da http://www.terredimontechiarugolo.it/  

 
© Cesario Di Liborio  

 

Verso un neo -pittorialismo?  Piccoli  gioielli,  preziosi  e raffinati   

In questo primo quarto del XXI secolo, la fotografia contemporanea trova le sue 
basi negli aspetti documentaristici del nostro mondo, nelle sue componenti sociali, 

politiche, ambientali, éIl lavoro fotografico di Cesario Di Liborio non rientra in 
questo ca mpo, anzi.  Lontano da una visione legata alla realtà, il suo lavoro si 

mailto:info@galleriadelcembalo.it
mailto:eventi@galleriadelcembalo.it
http://www.galleriadelcembalo.it/
http://www.facebook.com/galleriadelcembalo
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confronta con unôestetica legata al mezzo fotografico stesso. Non ci racconta il 

mondo che ci circonda, ma il suo mondo, fatto di ripetizioni, lavoro e ossessioni.  Il 
soggetto delle sue  immagini, quando cô¯, ¯ solo un pretesto, unôopportunit¨ di 

creazione, un campo di indagine e di ricerca.  Pertanto, le serie Icons sono 
disponibili ciascuna in nove immagini, non solo dello stesso soggetto, ma dello 

stesso negativo;  come nove diverse inte rpretazioni della stessa partitura visiva, 
come nove variazioni di una composizione musicale.  Le serie Super Natural e 

Wonder Women seguono un protocollo simile.  

Ĉ la tecnica dellôacquaforte, tecnica fisico-chimica derivata dallôindustria tessile, 

che perm ette a Cesario queste variazioni pressoché infinite, lavorando la materia 
dellôemulsione fotografica, triturando la gelatina, impastandola, tingendola, 

tingendo.  Ottiene così immagini uniche che portano tutte una parte di casualità e 

casualità nonostante a nni di apprendimento e lavoro laborioso.  
Nella serie Wandering Souls, il soggetto è così irrilevante che non esiste più.  Sono 

immagini fotografiche senza alcun rapporto con la realtà.  Si tratta infatti di una 
pura creazione di laboratorio, proprio lôazione della chimica fotografica su carta 

sensibilizzata.  La luce stessa è solo accidentale nel processo.  Anche lì casualità e 
casualità hanno il loro posto nella genesi di questi fantasmi che vengono dal nulla 

per investire per sempre lo spazio di poche immagin i.  Se dovessimo categorizzare 
il lavoro di Cesario Di Liborio, potremmo parlare di fotografia plastica, come si 

parla di arti plastiche in generale, potremmo anche usare il termine fotografia 

plastica se Dominique Baquet1 non avesse dato una definizione un  poô diversa. 

ñUn nuovo movimento porta i fotografi fuori e indietro dai sentieri dove hanno 
camminato fino ad ora.  scrisse Robert de la Sizeranne2 sul pittorialismo a cavallo 

tra XIX e XX secolo.  Questa frase si adatta bene al caso di specie.  Si potrebbe 
allora parlare di neo -pittorialismo.  Bisognerebbe per¸ disattendere lôidea 

ampiamente condivisa che in questo movimento lôarte fotografica debba simulare 

la pittura e/o lôincisione, cosa che non ¯ nemmeno il caso. Resta quindi a tutti 
apprezzare le opere d i Césario Di Liborio per quello che sono, cioè piccoli gioielli, 

preziosi e raffinati dai quali lasciarsi sommergere in un piacere infinito.  

-----------  

da 5 novembre al 24 dicembre 2022  
Galerie Vrais Rêves, rue Dumenge,6 ï 69004 Lione (Francia)  

orario: da l mercoledì al sabato 15 :00 ï 19:00 o su appuntamento  
'+33 (0)4 78 30 65 42 | 33 (0)6 08 96 34  

 

The  Last  Drop  

da https://www.cesvi.org/  

Venerdì 4 novembre alle ore 11,  presso lôAcquario Civico di Milano  (Viale 
Gerolamo Gadio,2) , Fondazione CESVI  presenta lôIndice Globale della Fame 

2022  ï Global Hunger Index  (GHI 2022)  con lôinaugurazione di THE LAST 
DROP , mostra visitabile  dal 5 novembre allô11 dicembre (con orario 10:00 -

17:30 dal martedì alla domenica.  La visita è inclusa nel biglietto di ingresso 

allôAcquario). 

Che conseguenza sta avendo la guerra russo -ucraina nella nostra 

quotidianità ? Se da una parte stiamo già avvertendo i contraccolpi economici ci è 
difficile però immaginare di quale portata possa no essere le conseguenze di questa 

guerra su popolazioni come quelle del Corno dôAfrica, gi¨ a un passo dalla carestia 
prima del 24 febbraio 2022 e con situazioni ai limiti del collasso (per conseguenze 

sanitarie ed economiche post pandemia e crisi climati ca).  

https://www.cesvi.org/
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Ci siamo chiesti quindi ñChe connessioni esistono tra una mamma sola che 

ogni giorno combatte contro la malnutrizione acuta di suo figlio in Somalia 
con una di Buļa che ¯ dovuta fuggire per mettere in salvo i suoi figli piccoli, 

lasciando un compagno e il figlio più grande nel Paese in guerra ?ò. 

 

 

Così è nata la mostra THE LAST DROP nel tentativo di fornire una riflessione a questa 
domanda, con un percorso che rappresenta lôagire quotidiano di CESVI in queste due 

grandi emergenze in corso. Il raggio t ragico di azione e di influenza della guerra in 
Ucraina si sta infatti allargando sempre di più andando a colpire popolazioni anche a 

migliaia di chilometri di distanza, dove fenomeni come conflitto, fame e cambiamento 
climatico si incrociano per creare un  effetto che cresce a dismisura con conseguenze 

drammatiche, soprattutto per i più fragili.  

Abbiamo voluto creare questa cornice per presentare la 17° edizione del nostro 
Indice Globale della Fame: ad aggravare infatti, come tessere di un domino, il quadro  

drastico evidenziato dallôindice incidono le conseguenze di cambiamenti climatici e le 
guerre.   Numeri esorbitanti da entrambe le parti riportano che a pagarne i conti sono 

ancora una volta i più deboli: donne, bambini, anziani.  

Più di 5,5 milioni bambini  sono vittima della guerra in Ucraina e oltre 14 milioni di 

persone sono stati costretti ad abbandonare le proprie abitazioni; oltre 4,9 milioni di 
bambini si trovano in condizione di grave insicurezza alimentare nel Corno dôAfrica e 

oltre 1,3 milioni di p ersone sono sfollate dallôottobre 2021 a causa della siccit¨. A 

fare da trait dôunion il grano. 

Se non puoi venire a visitare la mostra,  segui la presentazione sul  canale YouTube 

di CESVI . 

La mostra T HE LAST DROP ¯ stata realizzata anche grazie al contributo dellôUnione 

Europea allôinterno del progetto 1Planet4All. 

Vincenzo Castella. Il libro di Padova  

da https://studioesseci.net/  

Ĉ una sperimentazione quella che lôOrto botanico di Padova propone nella sua sede, 
dallô11 novembre allô8 gennaio: trasferire una sequenza di immagini fotografiche 

dal formato libro a quello espositivo. Operazione solo apparentemente ovvia.  

https://www.youtube.com/user/cesvionlus
https://www.youtube.com/user/cesvionlus
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© Vincenzo Castella, Basilica abbaziale di Santa Giustina VI sec., Padova 

Le immagini sono quelle che Vincenzo Castella ha realizzato tra il 2020 e il 2021, 

raccolte ne Il libro di Padova , volume edito da Silvana Editoriale su commissione 
di Herm¯s Italie, nellôambito della collana di libri fotografici nati come omaggio alle 

cit tà italiane dove la maison è presente.   

ñPer rendere omaggio a Padova -spiega Francesca di Carrobio, amministratore 

delegato di Hermès Italie -  ñabbiamo invitato lôartista Vincenzo Castella, a mostrare 

la città attraverso immagini di grande forza espressivaò. 

Lontano da ogni forma di evoluzione dello stile, il lavoro di Castella è legato alla 

riduzione sistematica del repertorio e della sintesi del linguaggio.  

La mostra allôOrto botanico propone una selezione di quaranta immagini. Nulla a 

che veder e con un itinerario nella citt¨, n® con la presunzione di unôindagine sociale 

e territoriale.  

Nel volume (e, in modo originale) nellôesposizione, Padova ¯ mostrata attraverso 
quattro temi: lôçOrto botanicoè, o pi½ in generale il mondo vegetale; la çpittura», 

principalmente gli affreschi, conservati nelle chiese, nelle cappelle, negli oratori, 
nei battisteri, nei palazzi, ma anche cori, altari, fregi, sculture; lôçarchitetturaè, 

che lôartista non descrive, non legge, ma che lascia emergere come spazio interno 
(tranne poche eccezioni), come possibilità del movimento, definizione di un 

ambiente e di un luogo; lôçUniversit¨è, con la sua storia che ¯ un nodo cruciale 

della cultura europea.  

Non si tratta di sezioni isolate ma, al contrario, di una trama, visiva e  concettuale, 
con andate e ritorni, salti improvvisi e spostamenti quasi impercettibili, che nasce 

dalla ripetizione e dallôaccostamento di realt¨ separate, secondo il principio che 

solo le cose incomparabili sono davvero comparabili.  

Le immagini si presen tano in due soli formati: uno panoramico (aspect ratio 3:1), 

stretto e lungo, usato in orizzontale e in verticale, con scatti ravvicinati e accostati 
tra loro; uno quasi quadrato (aspect ratio 4:3), che appare in pochi momenti 

precisi, necessari, come unôapertura improvvisa dello sguardo.  

«I travelings  e le panoramiche visibili non seguono i movimenti dellôocchio. Vuol 

dire separare lôocchio dal corpo. (Non servirsi della macchina come di una scopa)è, 
annotava nei suoi taccuini  Robert Bresson, il grande mae stro del cinema francese. 

Spiega Castella: «Sistemo il centro e la verticale per una porzione bastevole e poi 
la estendo, per vedere la presenza dellôestensione, per vedere se succede 

qualcosa, per includere significati nuovi».  

Se nel libro le fotografie si adattano alle dimensioni del formato, nella mostra 

ridefiniscono lo spazio che le accoglie e soprattutto creano percezioni differenti. Un 
quadrittico del Martirio e trasporto di San Cristoforo di Mantegna  e un trittico degli 
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affreschi del Battistero di Menabuoi, per esempio, sono stampati in carta leggera 

di grandi dimensioni, appese liberamente alle pareti come fossero striscioni. Altre 
immagini in medio formato sono invece incorniciate in modo più tradizionale. E 

ancora i video, che sono dei movimenti allôinterno delle immagini, presentano 

unôulteriore possibilit¨ della visione.  

 
© Vincenzo Castella, Giardino Botanico, Cavità del tronco del Platano orientale, Padova 

Ogni opera non ¯ soltanto la restituzione fisica dellôimmagine fotografica, ma una 

macc hina che attiva diverse possibilità dello sguardo, e la relazione tra le opere 

che si crea nello spazio spinge lo spettatore a unôesperienza estetica su molteplici 
livelli, dal contenuto, allo statuto dellôimmagine, alla relazione con le immagini 

nella soc ietà di oggi. «E naturalmente, osservare una città attraverso questi temi 
ï afferma il curatore ï obbliga a pensare allôarte come documento storico. Come 

scriveva Gianni Rodari, ñUn sasso gettato in uno stagno suscita onde concentriche 
che si allargano sul la sua superficieé Altri movimenti invisibili si propagano in 

profondit¨é Innumerevoli eventi, o microeventi, si succedono in un tempo 
brevissimo. Forse nemmeno ad aver tempo e voglia si potrebbero registrare tutti, 

senza omissioniò. Le immagini di Castella producono dunque un proliferare di 
storie, solo alcune delle quali raccontate in questo libro e in questa mostra. Ogni 

visitatore può ricostruire i suoi seguendo il sasso gettato nello stagno nel Libro di 

Padova ».  

Castella, che aveva iniziato la sua sto ria di artista proprio attraverso unôindagine 
sul campo delle comunità afroamericane del Mississippi e del Tennessee, prosegue 

con i suoi mezzi e i suoi metodi il suo lavoro sulla rappresentazione, sulla realtà 

che diventa immagine, attraverso un gesto (qu ello fotografico) che non è e non 
può essere mai neutro, bensì consapevole del processo di riduzione che ogni 

immagine, ogni creazione artistica, produce rispetto al reale: çLôatto di 
rappresentare (e quindi di ridurre) comporta quasi sempre una violenza v erso il 

soggetto rappresentato.  
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©Vincenzo Castella, Palazzo Del Bo, Teatro anatomico, Padova 

 

Cô¯ un contrasto reale tra la violenza dellôatto di rappresentare e la calma interiore 
della rappresentazione stessa, lôimmagine del soggettoè (Edward Said). Per molti 

anni ha lavorato sullôindustria e sulla citt¨ contemporanea, sul paesaggio e il 
tessuto urbano, e più di recente si è concentrato sulla pittur a e sullôarchitettura 

rinascimentale italiana, per poi dedicarsi al mondo naturale ritratto nella cattività 
degli orti botanici e delle serre. Questo libro e questa mostra su Padova hanno 

offerto la possibilit¨ di collegare le ricerche in unôimmersione nella storia 
occidentale, nei suoi sviluppi, nel suo declino, nel suo rinnovamento profondo, se 

si vuole.  

La mostra, a cura di Salvatore Lacagnina -  compresa nel  biglietto dôingresso 

e visitabile negli  orari di apertura  dell'Orto botanico -  è realizzata con il sostegno 
di Herm¯s e con la collaborazione di Silvana Editoriale e Studio la Citt¨, nellôambito 

delle celebrazioni per gli 800 anni dellôUniversit¨ di Padova.  
-------------------------  

Padova, Orto botanico -  via Orto botanico, 15 -  Padova  

11 novembre 2022 ï 8 gennaio 2023  
ore 10 -17 (ultimo ingresso ore 16.15).  

aperto dal martedì alla domenica e tutti i giorni festivi  
chiuso i lunedì feriali  

 

William Klein ROMA Plinio De Martiis  

Comunicato stampa da Notaberardino press  
 

Lôesposizione, allestita presso il Padiglione 9a, presenta un inedito accostamento 
tra William Klein , acclamato fotografo di fama mondiale recentemente 

scomparso, e Plinio De Martiis , leggendario gallerista romano la cui eccezionale 
attività di foto grafo è ancora poco nota al grande pubblico.  

Il progetto indaga alcuni aspetti della Roma degli anni Cinquanta , in 
particolare la vita nelle sue periferie, attraverso lo sguardo dei due autori , 

entrambi sensibili, seppure in maniera  diversa, alla condizion e umana   

Sulle pareti dello spazio espositivo si fronteggiano più di 60 fotografie in bianco e 

nero, tutte dedicate alla città. Le foto di William Klein  sono gli scatti più 
rappresentativi del celebre libro Rome + Klein  pubblicato nel 1959 con i testi di 

Pier Paolo Pasolini, edito da Contrasto in una nuova edizione, ingrandita a cura 

sempre dello stesso Klein. Le immagini nascono da un suo intenso soggiorno 
romano del 1956 quando, giovane artista alle prime armi, si muov eva per la città 

al seguito di Federico Fellini, di Pier Paolo Pasolini e dei loro amici. Klein vede gli 
antichi monumenti, trascorre le domeniche a Ostia, capisce la crisi degli alloggi e 

la periferia che avanza. Nelle sue immagini avvertiamo la meravigli a di un ragazzo 

https://studioesseci.musvc2.net/e/t?q=8%3dJU0VKZ%26u%3dV%267%3dV0d%268%3dVHdQU%264%3dCCJyN_Aqbu_L1_1vlp_AA_Aqbu_K66RF.E1O82xOtDr88Fm.DC_HZxi_RoDC_HZxi_Ro727uDxJ3D%26w%3dC4NE3A.I6t1jxJ%26rN%3dRXD&mupckp=mupAtu4m8OiX0wt
https://studioesseci.musvc2.net/e/t?q=6%3dLW9TMb%26t%3dT%269%3dX9b%260%3dXGbSW%263%3dAELxL_Csas_N3_ztnr_09_Csas_M85PH.GzM04wMvFq60Hl.BE_JYvk_TnBE_JYvk_TnHC3zB%26y%3dE3LG50.GzL%26q4v3iL%3dTZC&mupckp=mupAtu4m8OiX0wt
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americano che scoprendo una città bellissima e complessa, scopre anche il suo 

talento e la capacità di diventare un grande fotografo.   

 

Capellona + Tram, Roma, 1956 | © foto William Klein 

Plinio De Martiis  è un giovane, ma già navigato intellettuale, che seguendo la 

strada indicata da Gramsci, è deciso a dare al suo lavoro una funzione politica. Tra 
il 1951 e il 1953 la Roma che sceglie di fotografare è quella dei mestieri più umili, 

delle case povere e fat iscenti del centro storico, delle baracche disseminate nelle 
periferie. È il primo che si spinge fin là a documentare come vive la gente. La 

meraviglia delle sue immagini è nella totale assenza di retorica e di veli ideologici. 
Invece, accanto ai personagg i, ritratti con inquadrature perfette anche senza 

taglio, si avverte, partecipe e discreta, la presenza del fotografo.  

 

Plinio De Martiis, Courtesy Fondazione Gramsci Onlus | © Eredi Plinio De Martiis 
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La presenza dei testi di Pasolini nel libro di Klein e lo sguardo, privo di 

commiserazione, che De Martiis rivolse agli emarginati legano questa iniziativa alla 
mostra Pier Paolo Pasolini. Tutto è santo. Il corpo poetico  in corso al Palazzo delle 

Esposizio ni di Roma, tappa di un progetto espositivo più ampio condiviso con le 
Gallerie Nazionali di Arte Antica e il MAXXI Museo nazionale delle arti del XXI 

secolo.  

La mostra dedicata a Pasolini, insieme a quella Klein e De Martiis e a quella su 

Jonas Mekas, nel  Padiglione 9b del Mattatoio ( Jonas Mekas 100! Images Are Real , 
9 novembre 2022 -  26 febbraio 2023), consentono, insieme, di presentare tre 

originali e diversi punti di vista della generazione cui spettò, negli anni del 

dopoguerra, ridefinire i termini del  vivere civile.  

ñWilliam Klein ROMA Plinio De Martiis"  è un progetto espositivo a cura di Daniela Lancioni 

e Alessandra Mauro, promosso da Roma Culture  e organizzato da Azienda Speciale 
Palaexpo  con la collaborazione di Contrasto  

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

dal 9 novembre 2022 al 26 febbraio 2023  
Mattatoio di Roma , Piazza Orazio Giustiniani, 400153 Roma   

' 06 3996 7500    -  info@mattatoio@palaexpo.it .  
Orario: dal martedì a domenica 11:00 -20:00, chiuso il lunedì  
 

Toscani chez Mazzoleni  

da https://mazzoleniart.com/  

Dopo Palazzo Reale a Milano e Palazzo Albergati a Bologna, Mazzoleni è lieta di 

ospitare a Torino la terza e ultima tappa del ciclo di esposizioni che celebrano gli 

80 anni di Oliviero Toscani.  

 
Oliviero Toscani, Untitled, 1992. Stampa giclèe su microcemento su okumè  wood panel,  
70 x 100 cm. 27 1/2 x 39 3/8 in © Oliviero Toscani. Courtesy the Artist, Mazzoleni, London ï Torino  

 

La mostra  TOSCANI CHEZ MAZZOLENI  raccoglie unôampia selezione di scatti 
curata dal fotografo, dalle sue immagini più iconiche e conosciute al corpus inedito 

di fotografie del  Grande Cretto  di Burri di Gibellina, presentate per la prima volta 

con la tecnica innovativa della stampa su cemento.  

mailto:info@mattatoio@palaexpo.it
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Il percorso espositivo si ap re al piano terra della galleria con unôantologia di oltre 

cento immagini che ripercorrono la  potenza creativa di Oliviero  Toscani 

abbracciando la sua  intera carriera . 

Salendo al piano nobile, il percorso di mostra si snoda attraverso una selezione più 
rar efatta, una serie di scatti impressi per la prima volta con una particolare tecnica 

su lastre di cemento di grandi dimensioni, che conferisce alle immagini corpo e 
tridimensionalità.   Opere iconiche di un artista che ha usato capacità visionaria, 

provocazi one e trasgressione per contrastare razzismi, ineguaglianze e soprusi. 
Tra queste il famoso manifesto  Jesus Jeans óChi mi ama mi seguaô, Bacio tra prete 

e suora  del 1992,  i Tre Cuori White/Black/Yellow  del 1996.  

Con la stessa tecnica sarà esposta  la serie sul  Cretto  di Gibellina , realizzata da 

Toscani per il progetto ñLouis Vuitton Fashion Eyeò.  Le opere, declinate con 

stampe su cemento di dimensioni monumentali,  dialogano con Cretti di Burri 

della collezione Mazzoleni . 

Infine, due wallpaper su larga scala  accompagnano il visitatore in un viaggio 
concentratissimo nel  progetto decennale  Razza Umana , con cui Oliviero 

Toscani ha solcato centinaia di piazze in tutto il mondo per fotografare chiunque 
lo desiderasse, dando vita al più grande archivio fotografico esistente sulle 

differenze morfologiche e sociali dellôumanit¨, con oltre 10.000 ritratti, alcuni dei 

quali scattati durante lôultima edizione del Kappa Future Festival di Torino. 

La pagina Instagram della galleria ospita live la conversazione tra   Olivier o Toscani, 
Christian Brändle, Direttore del Museum für Gestaltung Zürich, e Marinella 

Senatore, moderata da Nicolas Ballario. Follow on  @mazzoleniart  
---------------------  

TOSCANI CHEZ MAZZOLENI, a cura di Nicolas Ballario  
dal 2 novembre 2022 al  14 gennaio 2023  

Mazzoleni, Torino,  Piazza  Solferino,  210121  Torino,  '+39  011  534473      

info:    torino@mazzoleniart.com  
orari:   abituale  galleria  da martedì  a sabato  10:30 -13:00  e 16:00 -19.30  (chiuso  

domenica  e lunedì)   |   per TORINO ART WEEK 2022, orario: 2 novembre: 18.00 ï
22.00, 3 novembre: 10.00 ï13.00 (La galleria sarà chiusa nel pomeriggio per un 

evento privato),  4 nov embre: 10.00 ï18.00, 5 novembre: 10.00 ï23.30, 6 
novembre: 10.00 ï 8.00  
 

Erik  Hijweege:  Loin  de  tout  

da  https://www.galerie -goutal.com/  

La Galerie Goutal presenta per la prima volta in Francia, ad Aix-en-Provence, la mostra ñLoin 
de Toutò (Lontano da tutto) del fotografo olandese Erik Hijweege . 

Nato  nei  Paesi Bassi  nel  1963,  Erik  Hijweege  ha  esposto  in  molti  musei  tra  cui  il  

Museo  di  Storia  Naturale  di  Rotterdam  e il  Museo  Oude  Kerk.  

Geometra  di  terre  remote,  Erik  Hijweege  cattura  il  potere  della  natura  da  

15  anni  e  ci  offre  un'opera  di  grande  portata.  

Hijweege  si dedica  dalla  fine  degli  anni  '90  a catturare  la bellezza  e la potenza  della  
natura:  temporali,  montagne  innevate,  nebbia  impenetrabile,  nuvole  di  storni  sono  

i soggetti  a cui  si attacca  questo  instancabile  viaggiatore.  

Quando  la  fotografia  rivaleggia  con  l'età  d'oro  della  pittura  olandese  

L'impronta  dell'età  d'oro  della  pittura  olandese  si trova  nelle  sue  fotografie  dove  il  
lavoro  intorno  al chiaroscuro  è notevole:  i paesaggi  spesso  crepuscolari  ed 

enigmatici  sono  trafitti  da una  luce  sottile  e irreale.  

https://www.instagram.com/mazzoleniart/
mailto:torino@mazzoleniart.com
https://www.galerie-goutal.com/
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Burya  ©  Erik Hijweege  

Fotografie  che  portano  un  messaggio  ecologico  

In  un  mondo  ultra -connesso  e rumoroso,  dove  gli  edifici  stanno  mangiando  e 
minacciando  i nostri  orizzonti,  Erik  Hijweege  è preoccupato  per  le molteplici  

minacce  che  gravano  sul  pianeta.  Nelle  sue  opere,  la presenza  dell'uomo  è solo  

una  traccia  irrisoria  di  fronte  all' immensità  di  una  Natura  silenziosa  e 
immutabile.  Qui  appare  una  fattoria,  schiacciata  da  un  cielo  sublime  che  evoca  

Turner,  lì una  minuscola  barca  simile  a un  giocattolo  naviga  lungo  colline  maestose  

e impenetrabili.  

 

Storm,Tahoka -Texas  ©  Erik Hijweege  

La  rinascita  del  romanticismo  

Attraverso  la sua  fotografia,  Erik  ci mostra  tutta  la bellezza  ei misteri  della  

Natura.  Le ombre  dei  cieli  tempestosi,  la nebbia  che  drappeggia  le montagne  al 

calar  della  notte,  gli  storni  che  riempiono  il  cielo,  compongono  core ografie  poetiche  

ed enigmatiche.  

La scelta  del  grande  formato  rafforza  questa  sensazione  di  sublime.  L'autore  
rinnova  attraverso  il  prisma  della  fotografia  il  genere  romantico  e come  l'opera  di  

Gaspard  Friedrich:  "Il  viaggiatore  che  contempla  un  mare  di  nuvole"  (1818),  ci 

invita  a riconnetterci  con  la Natura . 

------------- 
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Erik Hijweege : Loin de Tout  

Du 13 octobre au 19 novembre 2022  
Galerie Goutal, 3ter rue Fernand Dol, 13100 Aix -en-Provence  

www.galerie - goutal.com     contact@galerie -goutal.com  
orario:  dal  martedì  al  sabato  10:00 -18:00  (ma  il  mercoledì  9:00 -12:00),  

domenica  e lunedì  chiuso  e su appuntamento  '+33(0)9  67  80  32  56  
 

Things: il fascino irreale degli oggetti tra arte e fotografia  
 

di  Elena  Bordignon  da https://www.iconmagazine.it/  
 

Prendiamo a prestito le suggestioni di una grande mostra dedicata alla storia dello 

still life ospitata al Louvre di Parigi, per ritrovare alcuni dei più importanti fotografi 
che hanno segnato la storia di questo importante genere fotografico.  

 

 
Nan Goldin, Dope on My Rug, New York, 2016 © Artists Rights 

 

Si comprano,  si accumulano  e poi  si gettano.  A volte  si custodiscono  per  anni,  a 

volte  si perdono.  Le cose,  gli  oggetti:  ne  siamo  attorniati,  a volte  sopraffatti.  
Viviamo  con  le cose  e ce ne  affezioniamo,  perchè  occupano  un  posto  decisivo  nella  

nostra  vita  e nella  nostra  immaginazione.  Da pochi  giorni  uno  dei  più  importanti  
musei  al  mondo,  il  Louvre  di  Parigi,  mette  al centro  di  una  grande  mostra  proprio  

gli  oggetti,  riassumendoli  nel  titolo:  Things  -  A  History  of  still  lifes  (fino  al 

23/01/23).   

La mostra  getta  nuova  luce  su un  genere,  la ónatura mortaô, a lungo  considerato  
minore,  commemorandolo  grazie  a 170  opere  dôarte, provenienti  da importanti  

istituzioni  e collezioni  private  prestigiose.  Ampliando  i confini  cronologici  e 
geografici,  la mostra  apre  prospettive  su altre  culture,  con  un  taglio  trasversale  

che  va  dallôarte antica  fino  ai giorni  nostri,  con  incursioni  in  letteratura,  poesia,  

scienza  ed ecologia.   

http://www.galerie-goutal.com/
mailto:contact@galerie-goutal.com
https://www.iconmagazine.it/autori/elena-bordignon/
https://www.louvre.fr/
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Edward Weston, Pepper, 1930, printed 1953:54 

Dalle  asce  preistoriche  ai readymade  di  Duchamp,  fino  alle  stupefacenti  

composizioni  di  Arcimboldo,  ma  anche  incursioni  nellôarte religiosa  con  Zurbarán,  
o le magnifiche  tele  di  Clara  Peeters  e Louise  Moillon;  per  giungere  alle  correnti  

artistiche  più  recenti  con  opere  di  Manet,  De Chirico,  Miró  e Meret  Oppenheim.  Non  
mancano  i grandi  nomi  di  artisti  contemporanei  come  Nan  Goldin,  Ron Mueck  e 

molti  altri.   

Questa  mostra  è un'esplorazione  degli  oggetti  che  sono  stati  raffigurati  sin  dagli  

albori  dell 'umanità.  Gli  artisti  sono  stati  i  primi  a  prendere  le  cose  sul  serio:  
infondevano  vita  agli  oggetti , riconoscendone  l'esistenza,  rispettandone  la 

presenza  e glorificandone  le forme  e i significati,  il  loro  potere  e il  loro  fascino.   

Nellôimmaginario contemporaneo,  al  di  là della  storia  dellôarte, anche  il  mondo  

della  fotografia  è costellato  da  grandi  maestri.  Pensiamo  alla  prima  copertin a 

per  Vogue  di  Irving  Penn  del  1943  dal  vago  sapore  dechirichiano.  Gli  oggetti  che  

il  grande  fotografo  immortalava  erano  intrisi  di  caratteristiche  narrative  e 

antropomorfe.  

 

 

https://www.iconmagazine.it/eventi/le-grandi-mostre-di-fotografia-da-vedere-in-autunno/
https://www.iconmagazine.it/eventi/le-grandi-mostre-di-fotografia-da-vedere-in-autunno/
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Joel-Peter Witkin, Harvest, Philadelphia 1983 - Paris, Galerie baudoin lebon © Joel-Peter Witkin courtesy baudoin lebon 

 

Ma potremmo  citare  anche  le geometrie  di  Paul  Strand , che  riusciva  a restituire  

delle  perfette  architetture  solo  grazie  a uno  sguardo  ravvicinato  e cristallino.  Un 

altro  fotografo  che  ha  reso  la fotografia  di  still  life  immortale  è stato  Edward  
Weston  conla  sua  serie  di  peperoni  fotografati  come  fossero  dei  corpi  dai  muscoli  

contratti  o le sue  visioni  ravvicinate  di  cipolle,  foglie  di  cavoli  e conchiglie.   

Insuperabili  restano  gli  still  life  dal  taglio  surrealista  di Man  Ray e i 

primi  esperimenti  con  la luce  di  André  Kertész :  una  semplice  forchetta  
appoggiata  sul  bordo  di  un  piatto  può  diventare,  grazie  alla  sua  maestria  

fotografica,  un  paesaggio  onirico.   

Dalla  fotografia  storica,  passiamo  alle  visioni  più  contempor anee  di  Robert  

Mapplethorpe :  si resta  affascinati  dallôambiguit¨ e sensualità  delle  sue  
composizioni  floreali.  Orchidee,  tulipani,  calle:  i petali  morbidi  e lisci  o venati  di  

reticoli  galleggiano  su uno  sfondo  nero.  I  fiori  si aprono  e si chiudono  alla  macchina  

fotografica  tra  pudicizia  e insolenza.  
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Andr® Kert®sz, La forchetta, Parigi, 1928 Minist̄re de la Culture : 

M®diath̄ que de lôarchitecture et du patrimoine © Donation Andr® Kert®sz 

 

Nella  nostra  carrellata  di  fotografi  che  si sono  cimentati  con  lo still  life,  doveroso  

citare  Wolfgang  Tillmans  -  commemorato  proprio  in  questi  giorni  da una  grande  
retrospettiva  To look  wi thout  fear  ospitata  al Moma  di  New  York  fino  al  01/01/23  

-  che  è riuscito  a infondere  in  oggetti  banali  e quotidiani  la stessa  intensità  che  può  
avere  un  volto  o un  paesaggio.  Tavoli  non  sparecchiati,  briciole,  frutta  appassita,  

verdure  abbandonate  su un  davanzale:  piccole  scene  dal  sapore  intimo  e 

domestico.   

 

Wolfgang Tillmans, Kinshasa, still-life 2018 © Artists Rights 

https://www.iconmagazine.it/eventi/le-grandi-mostre-di-fotografia-da-vedere-in-autunno/
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Dopo  l'intimità  di  Tillmans,  gli  still  life  di  Roe  Ethridge.  D iviso  tra  lôambito 

strettamente  artistico  e quello  commerciale,  è soprattutto  in  questôultimo che  
Ethridge  ha  potuto  esplorare  la natura  plastica  della  fotografia,  dove  le immagini  

possono  essere  facilmente  replicate  e ricombinate  per  creare  nuove  esperienze  
visive.  Citando  la pittura  classica  di  natura  morte,  il  fotogra fo  ha  dato  vita  ad 

immagini  accattivanti  e finemente  inquietanti,  dove  lôiperrealismo si scontra  con  

visioni  patinate  e luccicanti.   

--- per  altre  immagini :  link  

Susan Sontag aveva previsto tutto questo  
 

di Giacomo Aricò da https://www.vogue.it/  
 

Studentessa fuori dal comune e saggista illuminante: le sue riflessioni, tra cui 
quelle sulla fotografia e il mondo delle immagini, hanno ancora molto da dire . 

 

 
(Jim Cartier/Photo Researchers History/Getty Images) 

Susan Sontag, mezzo secolo fa aveva già previsto la 
ñsociet¨ delle immaginiò  

Susan Sontag aveva visto più lontano di tutti. Era il 1977 quando l'intellettuale 

americana pubblicava la raccolta di saggi  Sulla fotografia , analizzando l'ubiquità 
delle immagini: una pervasività e un'onnipresenza, che oggi viviamo 

quotidianamente come un fenomeno ñnormaleò - capace di plasmare la nostra 

sensibilità e alterare le nostre suggestioni.  

https://www.iconmagazine.it/eventi/things-il-fascino-irreale-degli-oggetti-tra-arte-e-fotografia/


27 
 

Da questa  riflessione parte l'edizione 2022 del PhotoVogue Festival, che si terrà 

dal 17 al 20 novembre a Milano negli spazi di BASE. Un evento ricco di talk e 
confronti che cercherà di dare una risposta alla domanda:  cosa direbbe oggi Susan 

Sontag?   

 
Susan Sontag nel 1972 (Jean-Regis Roustan/Getty Images) 

La sofferenza dell'infanzia  

Susan Sontag passò l'intera esistenza a contatto con la propria sensibilità, 
affrontando i numerosi ostacoli che la vita aveva messo davanti al suo cammino, 

a partire dall'infanzia, caratterizzata da  incertezza e sofferenza .  

Nata nel 1933 a New York da una coppia di ebrei americani, aveva solo cinque 

anni quando suo padre, Jack Ro senblatt (un venditore di pellame di origini 
polacche) morì di tubercolosi in Cina. Sua madre, Mildred Jacobson (di origini 

lituane), una donna che soffriva di alcolismo, si risposò con un capitano 
dell'esercito americano da cui Susan e sua sorella Judith prenderanno il 

cognome,  Nathan Sontag . L'uomo, che non adottò mai ufficialmente le figlie di 

Meredith, vide crescere Susan a Tucson, in Arizona.   

Gli studi, il matrimonio, il figlio e la laurea in tempi record  

La futura scrittrice frequentò le scuole superiori a Los Angeles, dimostrando di 
essere una  studentessa fuori dal comune . Talmente eccellente da saltare tre 

anni scolastici e diplomarsi a soli 15 anni. Iniziò gli studi universitari a Berkeley 
dove si innamorò perdutamente del suo professore di So ciologia,  Philip Rieff,  che 

sposò quando aveva 17 anni e con cui ebbe un figlio due anni dopo,  David 
Rieff  (che diventerà un editore e uno scrittore, seguendo le sue orme).  Susan e 

Philip restarono sposati 8 anni, fino al divorzio del 1958.   

Sontag si laur eò all'Università di  Chicago  a 18 anni per poi proseguire 

immediatamente gli studi all'Università di  Harvard  dove ottenne una laurea 
magistrale in filosofia e cominciò un dottorato di ricerca, specializzandosi in 

letteratura inglese. Successivamente, nel c orso degli anni 50, frequentò anche le 

università di  Oxford  e di Parigi.   

https://www.vogue.it/news/article/sontag-mostra-photo-vogue-festival-2022
https://www.vogue.it/news/article/sontag-mostra-photo-vogue-festival-2022
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Nel suo ufficio di New York, gennaio 1978  New York Times Co./Getty Images 

L'essere omossessuale  

Fu proprio in questo decennio che l'autrice l'autrice iniziò a prendere coscienza 

della propria  omosessualità .  

Un modo di sentire la vita sul quale scrisse: « Il mio desiderio di scrivere è 

connesso alla mia omosessualità . Ho bisogno di quell'identit¨ come di unôarma, 
da contrapporre all'arma che la società usa contro di me. Ciò non gius tifica la mia 

omosessualità. Ma mi accorderebbe, lo sento, una certa licenza. Solo adesso mi 
sto rendendo conto di quanto mi sento in colpa dôessere omosessuale. [...] Essere 

omosessuale mi fa sentire più vulnerabile ».  

Queste parole fanno parte di diverse sue riflessioni rimaste sconosciute al pubblico 

fino a quando il figlio David Rieff non le raccolse in due volumi ï Susan Sontag. 
La coscienza imbrigliata al corpo. Diari e taccuini 1964 - 1980  ï che fece 

pubblicare dopo la morte della madre.  

 In uno scatto a Beverly Hills, 1979 - George Rose/Getty 

Images 
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L'esperienza della malattia  

Da studentessa a docente, Susan Sontag salì sulle cattedre di diverse università 

statunitensi, dando il via a una produzione letteraria e saggistica sterminata (oltre 
a collaborare per riviste come il  New Yorker  e la  Partisan Review ). Sontag scrisse 

infatti senza pause dei temi che più stimolavano la sua sensibilità e la sua 
coscienza: dal cinema alla fotografia, dalla letteratura alla condizione femminile 

(in particolare  su questo argomento pubblicò  Odio sentirmi una vittima: 
intervista su amore, dolore e scrittura , che rappresenta una pietra miliare nel 

suo genere), dalla politica, alla guerra, al concetto del dolore e della malattia nella 

nostra società.   

La vita tornò infatti a essere crudele con lei quando a metà degli anni 70 le fu 
diagnosticato un cancro. Un'esperienza interiore che raccontò in  Malattia come 

metafora: Aids e cancro , pubblicato per la prima volta nel 1988, quando venne 

dichiara guarita. Un testo per niente autobiografico (in cui, non raccontando la sua 
patologia, non trovano spazio parole di conforto per altri malati o ex -malati come 

lei) in cui analizzò il tema della malattia in funzione dei significati sociali che 
l'accompagnano. Per l'intellettuale , la malattia dovrebbe essere infatti epurata di 

ogni pregiudizio e di ogni metafora legata a un immaginario di colpevolezza, 

impotenza, ineluttabilità.  

 Nel giugno del 1986 ullstein bild/Getty Images 

Gli anni '80, le battaglie politiche e sociali  

Battagliera nella vita e nel lavoro, Susan Sontag si distinse per il suo appassionato 

impegno politico e sociale, rifiutando fermamente ogni forma di guerra e di 

violenza. Tra il 1987 e il 1989 si batté per il diritto alla libertà di parola: fu lei, in 
ves te di Presidente della sezione statunitense della PEN International Association 

(un'organizzazione non governativa deputata a celebrare l'importanza della 
letteratura e alla difesa di intellettuali e scrittori perseguitati per i propri scritti) a 

supportar e lo scrittore iraniano  Salman Rushdie , accusato di blasfemia dallo 
Ayatollah Khomeini che nel 1989 l'aveva condannato a morte in seguito alla 

pubblicazione del libro  I  Versetti Satanici .  
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La storia d'amore con Annie Leibovitz  

Nel 1989 Sontag iniziò una re lazione con la fotografa  Annie Leibovitz : le starà a 

fianco per tutto il resto della vita. La scintilla scattò quando Leibovitz la fotografò 
per la copertina di un libro. Le due donne non rivelarono mai pubblicamente se la 

relazione fosse un'amicizia plato nica o qualcosa di più. Non vissero mai insieme, 
anche se ognuna di loro aveva un appartamento a pochi passi da quello 

dell'altra. Soltanto durante un'intervista per la sua autobiografia ( A 
Photographer's Life: 1990 -2005 ), quando la Sontag era già morta, l a Leibovitz 

conferm¸ che la loro fu ñuna storia d'amore ò. 

Tra narrativa e teatro  

Sempre prolifica, nel 1992 pubblicò anche il romanzo storico  L'amante del 

Vulcano , ispirato al triangolo amoroso composto da lady Emma Hamilton, sir 

William Hamilton e Horatio  Nelson: fu un grande successo. Ai saggi si 
affiancarono altri racconti di narrativa come  Così viviamo ora  (1996) e  In 

America  (2000) e lo spettacolo teatrale  Alice a letto: commedia in otto 
scene  (1992). Sontag raccontò che per lei alcuni spettacoli erano  stati decisivi: 

tra gli altri, i lavori di Peter Brook, Jerzy Grotowski, Marco Martinelli e Ermanna 

Montanari del Teatro delle Albe.   

  ullstein bild/Getty Images 

 

Davanti al dolore degli altri  

Fu nel 2003 ï esattamente 26 anni dopo la raccolta  Sulla fotografia , in un mondo 
sempre più dominato dalle immagini ï che Susan Sontag tornò sulla sua opera, 

sollevando con rinnovata forza diverse questioni sull'etica della fotografia, da 

indagare sia dal punto di vista di chi crea le immagini sia da quello di chi le guarda. 
Il suo focus si sposta in particolare su tutte quelle fotografie che hanno per 

soggetto la sofferenza altrui. La riflessione trovò spazio in un nuovo libro -

manifesto,  Davanti al dolore degli altri .  

È in queste pagine che la Sontag parla del l'uso della macchina fotografica come se 
fosse ñun'arma predatoriaò, sottolineando che lôessere ripetutamente esposti a 
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immagini che ritraggono il dolore altrui potrebbe finire per produrre un effetto di 

intorpidimento, per "normalizzare" il loro contenuto , rendendoci sempre più 
assuefatti davanti agli orrori della vita reale. Un aspetto che tocca la nostra 

responsabilità come spettatori e che conferisce a ogni singola immagine fotografica 
un'importante valore etico, legato soprattutto al potenziale effetto  negativo della 

sua diffusione.  

Riferendosi ai più scioccanti scatti di guerra, Sontag scrisse in un passaggio del 

libro: " Queste immagini sono un invito a prestare attenzione, a riflettere, 
a imparare, a esaminare le razionalizzazioni della sofferenza di massa 

offerte dai poteri costituiti. Chi ha causato ciò che la foto mostra? Chi è il 

responsabile? ".   

  Brownie Harris/Getty Images 

 

Gli ultimi giorni  

Pochi mesi dopo l'uscita del libro, all'inizio del 2004, Susan Sontag scoprì di essere 
nuovamente malata, ma questa volta di leucemia. Morì il 28 dicembre di quello 

stesso anno, vegliata dal figlio David e da Annie Leibovitz (che continuò a ritrarla 
anche dopo la sua morte) e venne sepolta nel cimitero di Montparnasse a Parigi. 

Dopo l'esperienza di que gli ultimi mesi accanto alla madre, David Rieff scrisse il 
memoir  Senza consolazione. Gli ultimi giorni di Susan Sontag  (che 

pubblicherà nel 2009).   
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Si tratta di una lucida e profonda meditazione sulla vita e sulla morte di una donna 

che ha sempre tenaceme nte combattuto, che ha sfidato il dolore e le ingiustizie, 
che ha fronteggiato gli stereotipi di una società dandoci tutti gli strumenti per 

leggere il mondo e le sue immagini.  Per continuare ad affrontarlo mettendo il 

cuore davanti agli occhi.  

Paolo  Monti .  Fotografia  e  astrazione  

Comunicato  stampa  da www.retefotografia.it  

Dal  21  ottobre  2022  allô8  gennaio  2023  sarà allestita, nella sala espositiva 

Bertarelli -Archivio Fotografico Sforzesco di Milano, la mostra  a cura di  Silvia  

Paoli.  

 

Paolo  Monti  (Novara  1908  ï Milano  1982)  è tra i più importanti fotografi 

italiani del Novecento.  

Dirigente dôindustria, si appassiona alla fotografia sin da giovane, affiancandola a 

unôintensa attivit¨ critica e di curatela. Si trasferisce a Venezia per lavoro nel 
dopoguerra e nella città lagunare nel 1948 fonda, con altri fotografi, il Circolo 

fotografico ñLa Gondolaò, artefice nellôItalia del dopoguerra di un profondo 

rinnovamento del linguaggio fotografico italiano, sempre più attento al contesto 
internazionale, rappresenta to dalla tedesca  Subjektive  Fotografie  di Otto Steinert 

ma anche dai grandi autori della fotografia americana come Weston e Siskind o 

francese, come Cartier -Bresson, Daniel Masclet, o lôungherese Brassaï . 

Dal 1953 è a Milano, città in straordinaria crescit a economica e culturale. Qui 
consolida lôattitudine critica e sperimentale divenendo uno degli autori pi½ 

affermati anche a livello internazionale. Lavora per le Triennali, per i maggiori studi 
di architettura (BBPR, Gio Ponti, Albini, Scarpa), per i Musei  del Castello Sforzesco, 

per la  Storia  della  Letteratura  Italiana  della Garzanti, curata da Cecchi e Sapegno, 
per la  Storia  dellôArte Italiana  edita da Einaudi, per il Touring Club Italiano. 

Intraprender¨ poi lôimportante campagna di rilevamento del centro storico di 

Bologna e di altre localit¨ dellôEmilia Romagna sotto la guida di Andrea Emiliani. 

Accanto allôattivit¨ professionale conduce, senza cesure, unôintensa attivit¨ 
sperimentale che lo porta a riflettere sullôastrazione, in un continuo e appassionato 

percorso di indagine del linguaggio fotografico e delle sue potenzialit¨. Unôattivit¨ 

poco conosciuta, che lo porta a misurarsi con fotogrammi, chimigrammi e 
sperimentazioni con materiali a colori, in un dialogo intenso e colto con le 

esperienze artisti che e fotografiche più interessanti del suo tempo e che ne 

accresce la credibilità internazionale.  

La  mostra  presenta una significativa selezione di queste sperimentazioni, 
proponendo un approfondimento su uno degli aspetti meno noti ma più affascinanti 

de l percorso artistico di Monti.  Attraverso lôindagine scientifica, condotta 
sullôarchivio del fotografo, acquista cos³ nuova luce lôavventura intellettuale di uno 

dei maggiori protagonisti della cultura visiva del Novecento.  
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Il  catalogo , a cura di Silvia Paoli, è edito da Silvana Editoriale.  

LôArchivio ñPaolo Montiò (circa 240.000 fotografie; documenti; libri), è di 
proprietà della Fondazione Biblioteca Europea di Informazione e Cultura (BEIC), 

che lôha depositato presso il Civico Archivio Fotografico del Comune di Milano nel 
2008, ne ha finanziato lôintera catalogazione e, dôintesa con il Civico Archivio 

Fotografico ne promuove la valorizzazione. Il fondo fotografico è consultabile 
anche online allôindirizzo www.fotografieincomune.it . LôArchivio ¯ stato dichiarato 

di notevole interesse storico dalla Soprintendenza Archivistica della Lombardia sin 
dal 2004. Nel 2016 il Comune di Milano ha dedicato a Monti unôimportante 

antologica a cura di Pierangelo Cavanna e Silvia Paoli.  

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

Milano, Castello Sforzesco  

Sala espositiva Bertarelli ï Archivio Fotografico  
21 ottobre 2022 ï 8 gennaio 2023  

orario: da martedì a domenica 10:00 ï 17:30 lunedì chiuso) |  ingresso libero  
Tel:  02.88463664   Email:  c.craaifotografico@comune.milano.it          

Sito:  http://archiviofotografico.milanocastello.it  
 

Ilse Bing  

da  https://www.dewilewis.com/  

 

 Autoritratto, 1931 ©Ilse Bing  

La fotografa tedesca Ilse Bing (1899 -1998) si è assicurata il posto di una delle 

maggiori fotografe del 20° secolo.  Le sue immagini pionieristiche durante l'era tra 
le due guerre rivelano una visione moderna influenzata dall'impatto sia del 

Bauhaus che del Surrealismo.   

Accanto al suo lavoro personale ha prodotto immagini nei campi del 

fotogior nalismo, della fotografia architettonica, della pubblicità e della moda, e il 

suo lavoro è stato pubblicato sulle principali riviste del periodo ed esposto in 

Francia e Germania.  Autoritratto, 1931  

Si trasferì da Francoforte a Parigi nel 1931 ma quando la città fu presa dai tedeschi 
durante la seconda guerra mondiale lei e suo marito, entrambi ebrei, furono espulsi 

e internati nel sud della Francia.  Emigrarono a New York nel 1941 e lei visse lì fino 

alla sua morte nel 1998.   

http://www.fotografieincomune.it/
mailto:c.craaifotografico@comune.milano.it
http://archiviofotografico.milanocastello.it/
https://www.dewilewis.com/
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                                  Empire State Building, 1936  ©Ilse Bing  

 

Dagli anni '70, quando espone per la prima volta al MOMA di New York, c'è stato 
un crescente interesse per il suo lavoro e, più in generale, per la fotografia europea 

degli anni '20 e '30.  Come una delle forze creative chiave del periodo Bing divenne 

un assiduo oratore sulla fotografia dell'epoca e sullo sviluppo dell'arte moderna.  

Questo libro, pubblicato in associazione con Fundación MAPFRE, coincide con una 
retrospettiva completa del suo lavoro che verrà most rata a Madrid da MAPFRE da 

settembre 2022 a gennaio 2023. Il libro offre un'analisi cronologica e tematica 

dell'intensa carriera creativa Bing e comprende oltre 160 fotografie come oltre ai 
testi dei massimi esperti Juan Vicente Aliaga, Benjamin Buchloh e Donna West 

Brett.  

----------  

 

£ 45,00  /  $ 60,00  con  copertina  rigida  rilegata  in  un  quarto  

160  fotografie,  296  pagine,  300  mm  x 240  mm,  ISBN:  9781911306887  
Dewi Lewis Publishing, 8 Broomfield Road, Heaton Moor,Stockport SK4 4ND , England  
Phone & Fax: +44 (0)161 442 9450  

Email: mail@dewilewispublishing.com or dewi.lewis@btconnect.com  
 

 

mailto:dewi.lewis@btconnect.com
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Marc Riboud, porgo i miei migliori saluti  
 

di  Brigitte Olivier  da https://www.blind -magazine.com/  
 

Eredi di un tempo sospeso, le loro immagini continuano ad arricchire la storia 
mondiale della fotografia e i nostri occhi impazienti.  Ricordi di alcuni incontri più o 

meno magici con questi virtuosi d ell'obiettivo, solisti del bianco e nero o del colore, 
artisti fedeli al cinema o totalmente stregati dal digitale.  Oggi: Marc Riboud, un 

grande giornalista con tanto interesse . 
 

 

Fondo Marc Riboud presso MNAAG © Marc Riboud  

Nella mia memoria, Marc Riboud  è la montagna.  Non uno qualsiasi, lo Huang Shan, 

una lunga catena di montagne nella Cina centro -orientale, tra Wuhan e 

Shanghai.  Nel 1990, intorno a questo paesaggio divino, ci siamo incontrati nella 
sua casa di Parigi, vicino ai Giardini del Lussemburgo.  Il suo libro edito da Arthaud 

era appena uscito con un'introduzione di François Cheng;  mi ha stordito.   

Facevo fatica a capire come fosse possibile ottenere tanta bellezza senza 

svenire.  Sentivo in ogni immagine il respiro di Riboud, sicuramente un buon 
camminatore, ma dovevi salire interminabili scale e, inoltre, non rimanere 

inebriato da questo paesaggio così ipnotico da farti venire voglia di ignorare le 
servitù terrene.  Inoltre, proprio all'inizio della conversazione, Marc Riboud aveva 

spiegato quanto aveva dovuto domare il proprio corpo anche davanti ai suoi 
occhi.  ñI piedi nel fango, le scarpe che fanno male, la macchina fotografica che 

riprende la nebbiaé (é) Il linguaggio del legno non resiste all'altitudineò, aveva 
concluso evocando le sue chiacchi ere con la sua guida -  interprete Sun Guofu, un 

recente laureato all'Università di Lingue Straniere di Pechino.  

Parlare con Marc Riboud è stata un'avventura in sé.  Come un calciatore in fase di 

riscaldamento, andava a destra ea manca prima di tornare (alla  fine) al punto di 

partenza, senza palla.  Era un vagabondo, molto curioso, con mille aneddoti in testa 

https://www.blind-magazine.com/fr/author/brigitte-ollier/
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e mille stelle che brillavano negli occhi (le ho contate).  Era divertito dalle sue 

divagazioni, che a volte infastidivano i suoi interlocutori, che finiv ano per 
soccombere al suo fascino, perché era un privilegio ascoltarlo raccontare, come un 

nonno burlone, gli echi più o meno lontani dell'arcipelago fotografico.  

Conosceva bene Henri Cartier -Bresson (ricordava un giorno in cui lo aveva 

accompagnato alla G are de Lyon con la sua vecchia Peugeot 203).  E George 
Rodger (le aveva comprato la sua Land Rover per andare nell'Est, l'India, nel 1955, 

poi la Cina di Mao, nel 1957).  Entrambi furono pionieri di Magnum, che era 
l'agenzia ideale.  O un'agenzia ideale.  Marc  Riboud ne fece parte nel 1953, anno in 

cui catturò il pittore della Torre Eiffel, una delle sue fotografie più coreografiche, 
un assolo celestiale.  Un indimenticabile balletto con sigaretta e pennello, 

un'immagine così nota, così riprodotta che si ha semp re l'impressione di nascere 

a Paname tra le braccia di questo funambolo all'aria aperta.   

Trent'anni dopo, nel 1983, dopo rapporti in Africa nera, Algeria, Vietnam, iniziò a 

scalare lo Huang Shan.  Potete vedere una delle sue fotografie in bianco e nero 
nel l'imperitura  Photo Poche  (Actes Sud) a lui dedicata (n°37).  È un compendio di 

nebbie attraversate da picchi granitici e pini, paradiso di pittori, poeti eé 
fotografi.  Un luogo di ispirazione, che già, quasi cinquant'anni fa, fece vorticare 

uno dei più illu stri fotografi cinesi, Long Chin -san (1892 -1995).  Così disse l'autore 
di  Majestic Solitude  (1934) durante la sua mostra alla FNAC di Bruxelles nel 

1990: ñQuando un cinese cammina in montagna accumula impressioni, immagini, 
e al suo ritorno compone, dalle re altà che lo hanno toccato, un quadro ideale del 

suo viaggio.  Ricrea un paesaggio perfetto.  (é) Ĉ un paesaggio cos³ bello, cos³ 
sottile che si ha l'impressione di essere immersi nella fantasia di un dipinto 

cinese.  Ho dovuto evitare  a tutti i costi queste i nsidie: il monotono e la cartolina, 
cioè l'effetto fotografico.  Per questo ho cercato di purificare.  E solo la nebbia 

potrebbe aiutarmi a cancellare, a semplificare.»  

"Ogni artista che si rispetti deve andarci almeno una volta nella vita",  ha affermato 
a s ua volta Marc Riboud.  Che viaggiava soprattutto  "per conoscere gente"  . Sul 

sito del fotografo, la sua guida Sun Guofu racconta quante domande aveva posto 
a coloro che incontrava sulla  "montagna gialla  ",  "i piccoli venditori di tè, funghi, 

portasedie"  . Meno stravagante di quanto sembrasse a prima vista -  a volte gli 
piaceva fingere di essere un misterioso stordito -  Riboud aveva l'anima di un 

giornalista coscienzioso.  Chi era interessato al contesto del suo lavoro, sia in 
Algeria che in Ghana, che ha scop erto nel 1960. Un libro,  Ghana , è stato pubblicato 

nel 1964 dalle edizioni Rencontres (ça ne s'invente pas) di Losanna, in una raccolta 
diretta da Charles -Henri Favrod.  Il testo, vivace e intelligente, è firmato Jane 

Rouch.  Ghana  è uno dei miei libri prefe riti perché mostra, da un lato, come le 
parole si incastrano senza sfocare le immagini e viceversa;  dall'altro, come un 

fotoreporter può entrare con lucidità nella cronaca di un Paese, qui il Ghana, a tre 

anni dalla sua indipendenza.  

Un giornalista coscienzioso, quindi, e, potrei aggiungere, un uomo benevolo.  Non 

so se la benevolenza sia una qualità richiesta dai giovani giornalisti oggi.  È una 
domanda aperta.  Per la generazione di Marc Riboud (1923 -2016), la testimonianza 

è stata importante.  Anche l 'idea di condividere.  Nelle relazioni come sui binari 

dell'immagine.  

Fortunatamente, Marc Riboud è nelle notizie.  A Le Havre, oltre agli  Happy Post -
War Days  , vengono presentati alcuni ritratti di Clémence, l'accattivante figlia di 

Marc e Catherine Chaine Riboud.  A Lione, alla galleria Le Réverbère, Japan di 

Riboud (1958) è esposto accanto a quello più contemporaneo di Géraldine Lay.   

Dal Giappone degli anni del rock risalgono diverse scene molto ritmate.  Come 
questa bella ragazza giapponese che dorme sul t reno, al binario, tra Tokyo ed 
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Enoshima.  O quei ragazzi che giacciono casualmente in un negozio di tatuaggi.  O 

questi anonimi passanti davanti al caffè Julien Sorel di Tokyo, uno dei quali fissa 

la persona che lo sta fotografando, un certo Marc Riboud.  

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

ñ Felici giorni del dopoguerra  ò e ñ Clemence  ò, a La Maison du Regard  , a Le 
Havre, fino al 10 dicembre.   Curatori: Lorrène Durret, Sylvie Hugues, Mathilde 

Terraube.  

ñMarc Riboud, dalla malinconia alla gioiaò , galleria Arcturus, 65 rue de Seine ï 
Parigi 6, fino al 10 dicembre.  

Anche un libro di Catherine Chaine Riboud, con foto di  Marc Riboud  , mi piace 
avere paura con te  (Seuil).  

Giappone in duetto  alla galleria  Le Réverbère  di Lione, fino al 31 dicembre  .  

Leggi di più:  Long Chin - san  

Davide Interrante ñLuci e ombre della Siciliaò 

da  https://loeildelaphotographie.com/  

Queste foto sono state scattate in contesti e periodi diversi, ma sempre in Sicilia.  A 

Palermo o a pochi chilometri da essa.  

Non sono un fotografo che lavora per progetti e, quindi, porto con me i limiti e i 

vantaggi di essere un autodidatta ed un eterno dilettante.  Da un lato, i limiti di 
non avere un'idea o un tema specifico da seguire e sviluppare, d all'altro, i vantaggi 

della libertà.  I miei scatti sono il frutto dell'istinto, della suggestione, della 

seduzione dell'ombra e della luce, dei richiami concettuali offerti dall'osservazione 
critica del mondo reale.  Le mie scelte sono guidate da uno sguard o nutrito da 

esperienze culturali, fisiche ed emotive.  Il mio mezzo di espressione sono i 

piedi.  La mia guida è il caso.  La fotocamera è solo il registro.  

 

Luci e ombre di Sicilia © Davide Interrante 

Tuttavia, nonostante la casualità, ogni fotogramma trov a inevitabilmente il suo 

posto in una sequenza ordinata e coerente di altre inquadrature, tutte legate da 

un unico pensiero unificante.  

https://www.maisonduregard.fr/
https://photodays.paris/Galerie-Arcturus-1
http://marcriboud.com/
https://www.galerielereverbere.com/
https://en.wikipedia.org/wiki/Lang_Jingshan
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Ho infatti riscontrato nel materiale che ho raccolto in un decennio la presenza di 

un filo conduttore che lega tutte le mie fotografie in gruppi formali e concettuali.  

Quello che espongo oggi con questo lavoro sono tredici immagini che 

rappresentano la mia visione di un campione della realtà siciliana.  Lo sguardo di 
un siciliano sulla Sicilia, con cui cerco di sublimare e r icodificare, attraverso la 

ricerca estetica, un modo di esistere, di soffrire, di pensare e di morire che è quello 
di tutti questi popoli, come il mio, capaci di abbracciare il bianco, nero e tutte le 

sfumature di grigio della vita, senza mai perdere la pr opria identità.  

Il bianco della luce, il nero dell'ombra, i grigi di un equilibrio tra i due.  Così è il 

siciliano, disperatamente preso tra due estremi, tra i quali oscilla, senza mai farsi 
prendere dall'uno o dall'altro.  Il siciliano ha sempre fatto dell' incoerenza e della 

contraddizione una virtù.  Una virtù che gli ha permesso di adattarsi a tutte le 

circostanze, dalle più tragiche alle più felici, senza mai dare nulla per scontato, 

consapevole della precarietà di qualsiasi stato o condizione.  

 

Luci e ombre di Sicilia © Davide Interrante 

Questo modo di essere ha storicamente consentito al popolo siciliano di accogliere 
lo straniero come un fratello, un membro della famiglia, e di condividere le luci e 

le ombre della propria umanità, in uno scambio fluido e diurno di sé con l'altro.  

Uno straniero che arriva sempre dal mare, dopo viaggi disperati.  Esseri umani 

spesso prelevati da umili pescatori che sfidano le intemperie con le reti, per vivere 
di questo piccolo pescato che finisce sulle bancarelle del merca to, ora riassemblato 

morto nelle casse.  Questo pesce senza vita che brilla alla luce del giorno, quasi 

come una metafora, mentre i corpi di uomini, donne e bambini, senza più 
speranza, giacciono nel buio degli abissi del mare, dove i pesci continuano a viv ere 

liberi senza consapevolezza di esistenza, dolore e speranza.  
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                                                                            Davide Interrante  

---  per altre immagini : link  

https://www.instagram.com/davide_interrante/  

https://www.vogue.com/photovogue/photographers/39439  

40 anni di Ph oto Pocket: Frank Horvat  

di Virginie Chardin da https://loeildelaphotographie.com/  
 

Photo Poche, la più antica e prestigiosa edizione tascabile dedicata alla 
fotografia, festeggia i suoi 40 anni con un nuovo libro, curato da Virginie 

Chardin, dedicato a Frank Horvat, scomparso nell'ottobre 2020.  

 

Frank Horvat, City, Londra, 1959 © Frank Horvat 

La collezione Photo Poche rende omaggio a Frank Horvat, recentemente scomparso 
all'età di novantadue anni, con una nuova edizione completamente rivista.  Offre 

una rilettura del suo lavoro, resa possibile dall'apertura degli archivi del suo studio 

a Boulogne -Billancourt.  

Nato in Italia nel 1928, Frank Horvat inizia la sua carriera di fotografo nel 1950. 
Un primo via ggio iniziatico in Pakistan e India dal 1952 al 1954 lo porta 

all'attenzione della stampa internazionale e gli vale un posto nella famosa mostra 
ñThe Family of Manò al MoMA di New York nel 1955. Si stabilisce a Parigi alla fine 

del 1955, dove scrive per  Réalités  e Jours de France,  che lo portano a produrre 
diverse serie sulla prostituzione e gli spettacoli di ñParis by nightò, cos³ come un 

importante saggio personale su Parigi vista attraverso un teleobiettivo.  

https://loeildelaphotographie.com/fr/davide-interrante/?utm_source=Liste+ODLP+nouvelle+version&utm_campaign=c29676d35b-Edition+du+12+novembre+2022&utm_medium=email&utm_term=0_27b3627ade-c29676d35b-%5BLIST_EMAIL_ID%5D&ct=t%28Newsletter+FR+11122022%29
https://www.instagram.com/davide_interrante/
https://www.vogue.com/photovogue/photographers/39439
https://loeildelaphotographie.com/
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Frank Horvat, Monique Dutto in uscita dalla metropolitana, per Jours de France, Parigi, 1959 © Frank Horvat 

Quelle immagini sgranate di Parigi lo hanno fatto notare Jacques Moutin, direttore 
artistico del  Jardin des Modes  , e gli hanno suggerito di applicare lo stile delle sue 

immagini urbane alla fotografia di moda.  Questo vento di spontaneità e umorismo 
trasforma Frank Horvat in un fotografo di successo facendolo lavorando per 

importanti riviste di moda come  Vogue , Harper's  Bazaar, Glamour, Queen o Stern.  

Tuttavia cerca di sfuggire agli stereotipi  del reportage e della fotografia di moda.  

Nel 1962 -1963 compie il suo primo tentativo fotografico, che lo porta in dodici 
grandi città del mondo: dà libero sfogo al suo fascino per le ore notturne in cui le 

maschere cadono.  All'inizio degli anni '80 si ri volse a New York alla ricerca di 

individui abbandonati, tenerezza e introspezione personale sullo scorrere del 

tempo e sulla propria presenza nel mondo.  

 

Frank Horvat, New York, 1984 © Frank Horvat 
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Da allora ha portato avanti numerosi progetti personali g uidati dalla sua ricerca 

sul colore (progetto  New York Up & Down , progetto  Trees  degli anni '70), sui codici 
di bellezza  (Vraies Semblances ), dalla sua prima esplorazione della fotografia 

digitale dagli anni '90 in poi o ricerche più intime come la sua esp lorazione 

dell'Europa con 1999  o La Véronique  nel 2004.  

Continua a fotografare la vita di tutti i giorni fino al 2020 con  L'îil au bout des 
doigts . Per 40 anni ha scambiato foto con fotografi che stimava.  Questa raccolta 

di 500 stampe illustra il linguaggio fotografico a cui appartiene Frank Horvat.  
 

--- per altre immagini : link  
 

Virginie Chardin  

Virginie Chardin è una specialista in fotografia e immag ini.  Ha curato le mostre 

ñWilly Ronis in Parisò (2005), ñParis en couleursò (2007), ñPierre de Feno÷lò (2015), 
ñAntonin Personnazò (2020), ñSabine Weissò (2021). È stata responsabile del polo 

dell'immagine di Chalon -sur -Saône (1998 -2000), responsabile dei premi dei 
Rencontres d'Arles (2002 -2003) e delegata artistica del Mese della Fotografia di 

Parigi (2004).  È autrice di diversi libri nella collezione Photo Poche, tra cui Ernst 
Haas (Actes Sud, 2010) e Sabine Weiss (Actes Sud, 2021).  

-------------  
 Photo P oche ï Frank Horvat  

Un libro diretto da Virginie Chardin  
12.50 x 19.00 cm , 144 pagine  -  giugno 2022  

Disponibile in libreria e sul sito Actes Sud  
 

Josef Koudelka.  Ikonar.  Constellations d'archives  

da https://elysee.ch/  

 

 

Josef Koudelka, "Czechoslovakia, Prague, august 1968, Warsaw Pact Troops invasion" © Josef 
Koudelka/Magnum Photos, courtesy of the Josef Koudelka Foundation 

La prima retrospettiva dedicata all'intera opera di Josef Koudelka in Svizzera dal 

1977, questo progetto, integrato da una pubblicazione, offre nuove prospettive   

https://loeildelaphotographie.com/fr/evenement/40-ans-de-photo-poche-frank-horvat/
https://www.actes-sud.fr/catalogue/arts/frank-horvat
https://elysee.ch/
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sulla sua carriera: parte del suo archivio personale è stato approfondito e messo 
in luce in  questa occasione, in particolare il 30.000 provini a contatto da 35 mm 

per gli anni 1960 -2012.  

Ikonar è il soprannome dato a Josef Koudelka da un gruppo di rom conosciuto 

durante i suoi viaggi. Lo hanno chiamato il "creatore di icone" perché hanno usato 
le sue famose fotografie di comunità Rom come icone quasi religiose nei loro luoghi 

di culto. Sebbene sia un "creatore di immagini" rispettato a livello globale, 
Koudelka si considera più un "collezionista delle proprie immagini" che un 

fotografo.  

 

 

Josef Koudelka, "Czechoslovakia", 1967  
© Josef Koudelka/Magnum Photos, courtesy of the Josef Koudelka Foundation 

Con l'obiettivo di catturare l'essenza dello sguardo dell'artista sul mondo, questa 

mostra è strutturata attorno alle opere chiave delle sue serie più importanti tra cui 
Theatre , Gypsies , Invasion 68: Prague and Exiles . Include anche un'installazione 

interamente dedicata ai suoi archivi che si concentra sull'analisi del loro posto nella 
carriera personale e artistica di uno dei principali attori d ella fotografia del XX 

secolo, oltre a una selezione dei suoi libri più emblematici.  

Questa retrospettiva selettiva e condensata ripercorre l'evoluzione ei metodi di 

lavoro del fotografo con, come filo conduttore, l'enfasi sui suoi archivi. La mostra 
affro nta così alcuni dei paradossi centrali del lavoro, della vita e della carriera di 

Koudelka: una vita nomade contrapposta a una meticolosa attività di raccolta e 
archiviazione; una costante revisione e rielaborazione delle sue opere iconiche in 

contrapposiz ione a un programma filosofico ñmassimalistaò; e nella seconda met¨ 
della sua carriera, un'ossessione autoproclamata di continuare a esporre e 

catturare immagini, a volte a scapito della loro analisi e produzione materiale.  

                                                     Curatore della mostra: Lars Willumeit  
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Josef Koudelka è nato in Cecoslovacchia nel 1938. Ha iniziato la sua carriera come 
ingegnere aeronautico e, nel tempo libero, ha iniziato a fotografare le comunità 

rom e le produzioni teatrali ne l 1962, prima di dedicarsi a tempo pieno alla 
fotografia alla fine degli anni Sessanta. Nel 1968, Koudelka fotografa l'invasione 

sovietica di Praga e pubblica le sue immagini con le iniziali P. P. (Prague 

photographer).  

 

 

Josef Koudelka, "France, Hauts de Seine, Parc de Sceax", 1987  
© Josef Koudelka/Magnum Photos, courtesy of the Josef Koudelka Foundation 

Josef Koudelka è nato in Cecoslovacchia nel 1938. Ha iniziato la sua carriera come 

ingegnere aeronautico e, nel tempo libero, ha iniziato a fotografare le comunità 
rom e le produzioni teatrali nel 1962, prima di dedicarsi a tempo pieno alla 

fotografia alla  fine degli anni Sessanta. Nel 1968, Koudelka fotografa l'invasione 
sovietica di Praga e pubblica le sue immagini con le iniziali P. P. (Prague 

photographer).  

Nel 1970 lascia la Cecoslovacchia per chiedere asilo politico nel Regno Unito e poco 

dopo, nel 1 971, entra a far parte della Magnum Photos. Nel 1975 viene pubblicato 
il suo primo libro, Gypsies. I titoli successivi includono Exiles (1988), The Black 

Triangle (1994), Invasion 68: Prague (2008) e Wall (2013). Koudelka ha vinto 
importanti premi, come il  Prix Nadar (1978), il Grand Prix National de la 

Photographie (1989), il Grand Prix Cartier -Bresson (1991). Tra le istituzioni che 
hanno esposto le sue opere figurano il Museum of Modern Art di New York, la 

Hayward Gallery di Londra, il Palais de Tokyo di Parigi, l'Art Institute di Chicago, il 

Museum of Decorative Arts e la National Gallery di Praga. Vive a Parigi e a Praga.  

Una pubblicazione, Josef Koudelka. Ikonar. Constellations d'archives/Archival 

constellations accompagna la mostra, pubblicata dalle E ditions Noir sur Blanc, 
Losanna, per la lingua francese e Spector Books, Lipsia, per la lingua inglese. Gli 

eventi legati alla mostra sono presentati sul nostro sito web . 
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Josef Koudelka, "Czechoslovakia. Kladno", 1966  
© Josef Koudelka/Magnum Photos, courtesy of the Josef Koudelka Foundation 

 

La mostra:  

Josef Koudelka.  Ikonar.  Constellations d'archives  

dal 5 novembre 2022 al 29 gennaio 2023  
Photo Elysee , Piazza della Stazione 17 , CH-1003 Losanna  

'+41 21 318 44 00      info@elysee.ch  

ORARIO DI APERTURA  
lun, mer, ven, sab, dom: 10:00 -18:00, Gio: 10:00 -20:00 , chiuso  il martedì, il 25 

dicembre e lô1 gennaio. 
 

Il libro:  
Josef Koudelka.  Ikonar.  Constellations d'archives  

Edizioni: Noir su Blanc (FR)  / Spector Books  (EN)  
Data di rilascio  2022 , d imensioni  23,5 x 32 cm , 268 pagine  

ISBN  978 -2-88250 -796 -9 (FR) + 978 -3-95905 -630 -4 (EN)  
Prezzo  45 ú / 49 CHF 

 

Monika Bulaj ñAllôombra del Baobabò 

da https://amp.veneziatoday.it/  

DallôAtlantico, passando per il Lago Vittoria, fino al Mar Rosso: una traversata 

dellôAfrica in orizzontale, lungo la catena degli ospedali di Emergency, dove 
lavorano medici, chirurghi, tecnici, infermieri, anestesisti, radiologi, 

amministratori, giardini eri.  Sono loro i protagonisti della mostra fotografica   

tel:+41213184400
mailto:info@elysee.ch
https://www.leseditionsnoirsurblanc.fr/
https://spectorbooks.com/
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ñAllôombra del Baobabò della fotogiornalista e reporter Monika Bulaj che verrà 

inaugurata martedì 15 novembre alle 18  e sarà aperta dal 16 novembre fino al 27 
gennaio 2023. Lôesposizione sar¨ ad accesso libero e aperta dal lunedì al venerdì 

dalle ore 11.00 alle ore 17.00.   

 

      ©Monika Bulaj ï Allôombra del Baobab 

Gli scatti di Monika Bulaj in Sierra Leone, Uganda, Sudan raccontano le storie di 

sfide quotidiane e talvolta di sconfitte, di disgrazie endemiche e urgenze 

prevedibili.  

çIn questo reportage racconto storie come quella di Aisha, dallôesofago bruciato 
dalla soda caustica, che insegna a nutrirsi ai bambini vittime come lei; di un 

progetto per le madri delle bidonville, disegnato a tavolino i n Europa: la produzione 
del sapone con un óvelenoô a portata di manoò dichiara la fotoreporter Monika Bulaj 

ñSfide come quella del viaggio trans africano di Aminata per sostituire le valvole 
del cuore minato da unôinfezione da streptococco non curata. E, ancora, la rinascita 

di Ibrahim in Sud Darfur, dopo lôennesima trasfusione dovuta allôanemia falciforme, 

la spietata risposta genetica a una continua esposizione alla malaria».  

Il reportage di Monika BulajЃè anche un viaggio attraversoЃi progetti dell'African 
Network of Medical Excellence (Anme), la rete sanitaria d ôeccellenza di Emergency 

nata con l ôobiettivo di costruireЃCentri medici dôeccellenza gratuiti in tutta 

lôAfrica.  La mostra è stata organizzata grazie al contributo tecnico di Fujifilm  Italia. 
Le fotografie in mostra sono stampate su carta fotografica Fujifilm Original Photo 

Paper. Lôallestimento ¯ stato realizzato da Emergency con la collaborazione di 

Paola Fortuna.  

-----------  

Monika Bulaj ñAllôombra del Baobabò 

dal 16 novembre 2022 al 26 gennaio  2023  
Emergency Venezia , Isola della Giudecca 212, 30133 Venezia  
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Poeticamente tua ,  

lôomaggio di Maurizio Gabbana alla poesia di tutti i tempi  
 

Comunicato stampa da Elisa Alberti   Press Office | PR | Communication  
 

 

©Maurizio Gabbana  

Un omaggio a tre illustri esponenti della nostra poesia, tre figure femminili  

votate alla sacralità della parola: Maurizio Gabbana , fotografo e artista eclettico, 
interpreta Vittoria Colonna , Alda Merini  e la contemporanea Francesca 

Serragnoli  in unôesposizione di opere inedite  che avrà luogo dal 19 novembre 

al 13 dicembre  a Vicenza , presso SPAZIO 6 . 

Fotografia, materia, scrittura: la mostra rappresenta un percorso affascinante 

attraverso opere fotografic he e installative , lavori dinamici  in cui la 
restituzione visiva di alcuni passi degli scritti delle potesse sono accompagnati dalle 

fotografie e da alcuni pensieri dello stesso Gabbana.  

La serata inaugurale, prevista per il 19 novembre alle 18.00 , vedrà l a 

partecipazione, oltre allôautore, dello storico e scrittore Gian Ruggero Manzoni , 
curatore della mostra, di Attilio Pavin , fotografo vicentino e responsabile dello 

spazio espositivo, e di Marco Fazzini , poeta, ricercatore e direttore artistico del 

festiv al ñPoetry Vicenzaò. 

Il finissage, invece, previsto per il 13 dicembre alle 20.00 , prevedrà un Convivio 
dôArte, un incontro con Maurizio Gabbana , e sar¨ lôoccasione per conoscere la 

persona, il fotografo e la sua ricerca artistica. Lôautore ripercorrerà insieme al 
pubblico il proprio percorso: le prove, le sperimentazioni e una costante voglia di 

seguire strade innovative . 

mailto:info@elisaalberti.it
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      ©Maurizio Gabbana  

Maurizio Gabbana ï Nato a Milano nel 1956, residente a Milano Marittima, 

autodidatta, Maurizio Gabbana sin da ragazzino manipola le camere analogiche 
formato 120, appassionandosi sin da subito alla ricerca fotografica e alla camera 

oscura, nella quale sperimenta e realizza le sue visioni.  
Passando poi al digitale, utilizza Nikon e Canon ma sempre senza utilizzare 

programmi di post -produzione, a parte qualche piccolo ñtruccoò utilizzato in 
camera oscura. Negli anni 2000 viene scoperto come artista da Rolando Bellini, 

storico  dellôArte dellôAccademia delle Belle Arti di Brera, che definisce futuristiche 
le sue ricerche dal titolo ñDynamica Spazio Temporaleò: scatti in macchina e scorci 

metafisici prevalentemente notturni, analogici, che trascendono la realtà, trovando 
lôuomo assopito nel riposo notturno.  
-----------------  

Poeticamente tua. Maurizio Gabbana.  A cura di: Gian Ruggero Manzoni.  
dal 16 novembre al 13 dicembre 2022  

SPAZIO 6  ï Contrà S. Pietro, 6 ï Vicenza  | Informazioni: '340 8202248.  
orario: dal giovedì alla domenica dalle 16.00 alle 19.00.  
Finissage: 13 dicembre alle 20.30 ï Convivio dôarte a cura di Maurizio Gabbana. 

 

Lyn Swett Miller -  Compost: Muse & Metaphor  

da https://griffinmuseum.org/  

Il  Griffin Museum Of Photography  presenta la fotografa  Lyn Swett 

Miller.  Compost: Muse & Metaphor  guarda alla bellezza di ciò che rimane, l'idea 
di impermanenza e che la vita intorno a noi è in continua evoluzione.  

Invito all'azione, Swett Miller mette in mostra la bellezza e la trasformazione dei 

nostri scarti .  



48 
 

 

© Lyn Swett Miller - Courtesy of the artist and the Griffin Museum Of Photography 

Ecco quanto ci spiega Lyn  Swett Miller:  

Quando scarico il compost nel cestino dietro il nostro garage, le bucce di avocado, 

le scorze d'arancia e i gusci d'uovo si mescolano e si ri mescolano, creando arazzi 

strutturati e colorati.  Come può lo spreco alimentare essere così bello?  Sono in 
soggezio ne davanti al caleidoscopio di materiali ricchi di azoto e carbonio che 

nutrono il suolo e l'anima.  

Mentre un singolo secchio di compost può sembrare irrilevante, quando continuo 

a presentarmi, questo "lavoro di routine" settimanale ha un impatto non solo sul 
flusso di rifiuti e sul mio attivis mo  per il clima militante interiore, ma anche sul mio 

senso di equilibrio personale in tempi incerti.   

Le immagini sono quadrate, come il cestino stesso.  Non ci sono gerarchie.  Ognuno 

rivela una necessaria reciprocità  ed equilibrio tra i diversi materiali così come tra  

me e il mondo naturale.  

Nel corso di dodici anni, ho lavorato tre tonnellate di rifiuti alimentari della mia 
famiglia, un secchio pieno alla volta e dieci tonnellate da un bar locale.  Nel 

processo, il co mpost è diventato la mia musa e metafora, ispirandomi a esplorare 
i detriti delle nostre vite.  Gli oggetti, come uno Shakespeare d'epoca e il thesaurus 

di mia suocera, hanno trovato un nuovo significato se mescolati con avanzi di cibo, 

ispirando domande no n solo sullo spreco e sul consumo di cibo, ma anche sul 

privilegio e sul potere della narrazione.  
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© Lyn Swett Miller - Courtesy of the artist and the Griffin Museum Of Photography 

Vivo ad Hannover, NH, dove ho trascorso gli ultimi quindici anni cercando di capire 
cosa serve a una famiglia suburbana di quattro persone per vivere in modo 

sostenibile.  In risposta al profondo dolore climatico, azioni pratiche come il 

compostaggio mi hanno dato un senso di scopo.  Sono un membro fondatore del 
Sustainable Hanove r Committee e ho trovato una voce per il mio attivismo 

attraverso la fotografia.  

Mentre il clima raggiunge un punto critico, il compostaggio arricchisce il suolo e 

queste immagini educano, ispirano e forniscono meditazioni sul potere della 

rigenerazione, t rasformazione e rinnovamento.  

Sono un a fotograf a di clima emergente, la più felice che se ne vada in giro con i 
detriti della vita.  Mentre indago su compost, discariche e altri aspetti del nostro 

mondo materiale, creo meditazioni visive sul potere della rigenerazione, 

trasformazione e rinnovamento.  

Mentre i miei primi lavori si concentravano sulla documentazione della bellezza e 
del potere di tutte quelle azioni sulle liste di "cose da fare" sul clima, ora esploro 

la relazione dinamica tra me e il mondo materiale.  I ñsoggettiò non sono pi½ 

ñpresiò, ma sono invece dei collaboratori con cui imparo a coltivare la parentela . 

Il compost è la mia musa e metafora ed è dove vado per dare un senso al 

mondo.  La fotografia mi permette di condividere la bellezza che vedo nei nostri 
rifiuti e le possibilità di gioia incarnate nell'apparen te disordine.  Il mio lavoro offre 
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narrazioni profondamente personali che ispirano la conversazione sul consumo e 

le nostre relazioni con persone, luoghi e beni.  

 

 

© Lyn Swett Miller - Courtesy of the artist and the Griffin Museum Of Photography 

La mia spe ranza è che questo lavoro ti ispiri a riformulare il modo in cui pensi alla 
crisi climatica.  Forse le immagini del  compost  su questo sito ti faranno sorridere e 

veder e che c'è gioia nel reinventare le nostre relazioni con quasi tutto.  

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

Lyn Swett Miller : Compost : Muse & Metaphor  
dal 19 settembre al 26 dicembre 2022  

Griffin Museum of Photography, 67 Shore Road, Winchester, MA 01890 USA  
www.griffinmuseum.org  

La mostra è esposta nella Galleria collegata:  
WinCam , Winchester, 32 Swanton Road, Winchester, MA 01890 USA  

T:  781 -721 -2050  -   Fax:  781 -721 -0137  
Orari della WinCam Gallery : lunedì: 11:00 -  19:00 martedì: 11:00 -  19:00 

mercoledì: 11:00 -  19:00 giovedì: 13:00 -  21:00 venerdì: 13:00 -  19:00 sabato 

per prenotati: 10:00 -  15:00 (chiama per disponibilità.  7(781) 721 -2050 . 
 

Kali: Artographer  

da https://powerhousebooks.com/  

Joan Archibald ha lasciato la sua casa e la sua famiglia a Long Island nel 1966 ed 

è scappata sulla costa occidentale per reinventarsi come Kali e dedicarsi alla  

https://evelynswett.sites.visualserver.com/portfolio/compost-compositions
http://www.griffinmuseum.org/
https://wincam.org/
https://www.google.com/search?client=firefox-b-1-d&q=wincam+winchester+phone+number
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fotografia al College of the Desert di Palm Springs.  Dopo aver frequentato artisti 
del calibro di Richard Chamberlain a Malibu, si è trasferita a Palm Springs uin una 

casa u n tempo di proprietà di Bobby Darin e Sandra Dee, e d ha iniziato a creare 
sul serio "Artography" come Kali: ritratti inquietanti e paesaggi a doppia 

esposizione realizzati con pellicola , sviluppata nella sua grande vasca da bagno, e 
rifinita colorando a ma no con coloranti, vernice spray, e persino sporco e insetti, 

nella sua piscina.   

Stampe stravaganti, pittoriche, intensamente colorate e successivamente Polaroid 

sono state realizzate e raramente viste al di fuori di un cerchio ristretto (una  sua  
musa era un'adolescente Cindy Sherman).  Ha pubblicato alcuni lavor i su riviste 

fotografiche . 

 

 

©Kali  

La figlia di Kali, ripulendo la casa dopo la sua morte, scoprì la sua produzione  e 

qualcosa di più: diari e diari di foto dai monitor a circuito chiuso, copiati e illustrati 
con schemi, disegni e note in codice: era costretta in casa da anni, convinta che 

alieni ed esseri soprannaturali la stavano visitando, spaventandola e 

tormentandola, forse cercando di stabilire un contatto.  

La scoperta dell'opera da parte della  figlia di Kali, Susan Archibald e del suo ex Len 

Prince, viene annunciata come una versione della costa occidentale della scoperta 
di Vivian Maier, e una versione in edizione limitata di una serie di quattro volumi 

dell'opera (la monografia del saggio di Matt Tyrnauer, Portraits e Landscapes, 
Polaroids, and Outer Space) è stato pubblicato con grande successo nell'autunno 

del 2021 (Kali Ltd. Ed., powerHouse Books).  

La prima grande mostra museale che mostrerà il lavoro di Kali verrà inaugurata  al 

Columbus Museum of Art il 10 settembre 2022 e proseguirà fino al 12 marzo 2023, 

per poi successivament e esser esposta in altre località . 
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©Kali  

 

Len Prince  è un fotografo americano il cui lavoro include ritratti di leggende del 
cinema, della danza e d ella musica, moda, nudi e paesaggi urbani.  Le pubblicazioni 

includono  About Glamour  (1997),  Make Over Your  Man (2001), Remembering 
Marvin Hamlisch  (2016), oltre a numerose stampe e interviste su  Vanity 

Fair , Interview Magazine , Essence  e Paper  Magazine. L'attenzione di Prince per la 
fotografia teatrale e di intrattenimento ha portato al lavoro di campagna per 

diverse produzioni teatrali di Broadway, tra cui  The Graduate con Kathleen Turner, 
Jason Biggs e Alicia Silverstone, e Chicago con Gretchen Mol, Ushe r, Brooke 

Shields, Mel B, tra gli altri.  Il suo lavoro è conservato presso il Getty Museum e gli 

archivi della Emory University.  Prince risiede nello stato di New York.  

Matt Tyrnauer , che vive a Los Angeles , è uno scrittore, giornalista e regista 
pluriprem iato i cui film includono  Valentino: L'ultimo imperatore , selezionato per 

un Oscar come miglior documentario;  Dov'è il mio Roy Cohn?  e Studio 54 . I suoi 

ultimi progetti includono  The Reagans  , una serie di documentari in quattro parti 
per Showtime e la ser ie di documentari  Home  , per Apple.  I prossimi progetti di 

Tyrnauer includono una serie di documentari in più parti  The Rise and Fall of 
Victoria's Secret , l'adattamento drammatico del suo articolo di  Vanity Fair  "C'era 

una volta a Beverly Hills" e l'adatt amento drammatico di  Scotty and the Secret 
History of Hollywood con Fox Searchlight, scritto da Seth Rogen e Evan Goldberg e 

diretto da Luca Guadagnino.  

Come giornalista, Tyrnauer ha scritto per  Vanity Fair , dove è stato caporedattore 

e inviato speciale;  il  suo lavoro è apparso anche in altre pubblicazioni tra 

cui  GQ, The New York Times  , Architectural Digest  ,  L'Uomo  Vogue e Numero.  

Brian Wallis  è l'ex capo curatore e vicedirettore dell'International Center of 
Photography di New York, dove ha organizzato e co-organizzato numerose mostre 

tra cui "Only Skin Deep: Changing Visions of the American Self";  "Fotografia 
vernacolare afroamericana";  "Ecotopia;"  e "Weegee: l'omicidio è affar mio".  È 

coeditore di  Imagining Everyday Life: Engagements with Vernacular 

Phot ography  (2020) . 

---------------  
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 Kali: Artographer  di Matt Tyrnauer e Len Prince  
pubblicato da powerHouse Books  -   Copertina  rigida, 8,25 x 10,75 pollici, 224 

pagine  -  ISBN: 978 -1-64823 -021 -9, $ 50,00 US / $ 70,00 CAN  

https://powerhousebooks.com/  

Carlos Pérez Siquier  

da https://www.fffrankfurt.org/  

Il fotografo spagnolo Carlos Pèrez  (1930 -2021) è una delle figure di spicco della 

fotografia moderna. Ha occupato una posizione di rilievo nella fotografia spagnola, 
prima attraverso le sue opere neorealiste e poi come pioniere della fotografia a 

colori.  

In collaborazione con la Fundacíon  MAPFRE, il Fotografie Forum Frankfurt presenta 

una retrospettiva delle sue serie più importanti dal 1957 al 2018.  

La leggendaria serie La Chanca , iniziata nel 1956, trasmette già alcuni tratti 

stilistici tipici di Pérez Siquier: nell'omonimo quartiere di  Almería, l'artista ha 

fotografato la vita ai margini della società -  inizialmente in bianco e nero e sempre 

con il suo empatico umorismo.  

 

 

Carlos Pérez Siquier La Chanca, Almería, 1958 24 x 34 cm © VG Bild-Kunst, Bonn 2022 

Negli anni '60, il fotografo ha scelto il colore per catturare i cambiamenti culturali 

visivi e sensuali nella Spagna postfranchista verso una società dei consumi.  

https://powerhousebooks.com/
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Nel FFF sono visibili circa 130 opere, comprese fotografie inedite. Insieme a 

un'ampia monografia, la mostra contribuisce  a una nuova comprensione del lavoro 
di Carlos Pérez Siquier. Illustrano come il fotografo, rimasto per tutta la vita nella 

sua città natale di Almería, sia diventato uno dei creativi più influenti della 

fotografia spagnola, nonostante questo status di per iferia.  

 

 
Carlos Pérez Siquier, Roquetas de Mar, 1973, © VG Bild-Kunst, Bonn 2022 

 La mostra PÉREZ SIQUIER, curata da Carlos Martín e Carlos Gollonet, è il 

contributo della FFF al programma Spagna Ospite d'Onore alla Fiera del Libro di 
Francoforte di ques t'anno. Lo spettacolo è stato reso possibile in collaborazione 

con Fundación MAPFRE, Acción Cultural Española (AC/E) e FFF.  

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

Pérez Siquier  
dal 15/10/2022 al 15/01/2023  

Fotografie Forum Frankfurt, Braubachstr. 30 ï32, 60311 Frankfurt  (DE)  

www.fffrankfurt.org   |  contact@ffffrankfurt.org   |  '+49 (0) 69 29 17 26  
orari di apertura : m artedì -domenica: 11:00 -18:00 , chiuso il lunedì  (Giorno della 

Riforma, lunedì. 31/10/2022: chiuso , Ognissanti, martedì 1 novembre 2022: dalle 
11:00 alle 18:00 , Vigilia di Natale, sabato 24 dicembre 2022: chiuso , Natale, 

domenica 25 dicembre 2022: chiuso , Santo Stefano, lunedì 26 dicembre 2022: 
chiuso , Capodanno, sabato 31 dic embre 2022: chiuso ,  

Capodanno, domenica 1 gennaio 2023: chiuso , Epifania, venerdì 6 gennaio 2023: 
dalle 11:00 alle 18:00 )  

 
 

http://www.fffrankfurt.org/
mailto:contact@ffffrankfurt.org
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Fan Ho |  Photography. My Passion. My Life  

da https://bluelotus -gallery.com/  

La nuova mostra di Fan Ho e la sua ultima pubblicazione  ñPhotography. My 
Passion.  My Lifeò (Fotografia. Mia passione. Mia vita), che raggruppa il meglio del 

suo lavoro, intrecciando le sue opere di fama internazionale con quelle che ancora 
attendono di essere pubblicate.  Il libro contiene un saggio "My Quest",  scritto dallo 

stesso Fan Ho negli anni '70, che spiega la sua pratica e il suo percorso stilistico, 
influenzato dai diversi movimenti della fotografia che si sono verificati in quel 

momento.  Attraverso il suo saggio, apprendiamo le sue interpretazioni di estetica, 

poetica, filosofia e sinergia, come si nota nelle sue fotografie.  

 

ά!ǎ 9ǾŜƴƛƴƎ IǳǊǊƛŜǎ .ȅέΣ IƻƴƎ YƻƴƎ мфррΣ ŎƻǳǊǘŜǎȅ ƻŦ .ƭǳŜ [ƻǘǳǎ DŀƭƭŜǊȅ ϭCŀƴ Iƻ 

Come per la famiglia Fan Ho, ñFan Ho avr¨ sempre un posto speciale nei nostri 
cuori e ci sentiamo più vicini a lui attraverso l'eredità duratura del suo 

lavoro.  Sappiamo che continueremo a scoprire qualcosa di rinfrescante ogni volta 
che guarderemo le sue immagini indimenticabili, siano esse rappresentazioni di 

un'epoca passata o della resistenza dello  spirito umano.  
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Fan Ho, soprannominato "il grande maestro", si è guadagnato la fama di uno dei 

fotografi di strada più amati dell'Asia catturando Hong Kong negli anni '50 e '60.  

La carriera fotografica di Fan Ho è iniziata a Shanghai all'età di 14 anni, qu ando 

suo padre gli ha regalato la sua prima Kodak Brownie per il suo compleanno ed 
entro un anno ha vinto il suo primo premio. Nel 1949, la famiglia si trasferì a Hong 

Kong, dove il giovane Fan Ho continuò a perseguire il suo amore per la fotografia. 
All'e tà di 18 anni ha acquistato la sua biottica Rollei con la quale ha scattato tutti 

i suoi famosi lavori.   

 

ά!ǇǇǊƻŀŎƘƛƴƎ {ƘŀŘƻǿέ, Hong Kong 1954, per gentile concessione di Blue Lotus Gallery ©Fan Ho 

Soprannominato il "Cartier -Bresson d'Oriente", Fan Ho ha avuto la pazienza di 
aspettare "il momento decisivo"; molto spesso una collisione dell'inaspettato, 

incorniciata su uno sfondo composto molto intelligente di trame e costruzione 
geometrica. Gli piaceva anche creare drammaticità e atmosfera con effetti di 

retroilluminazione o attraverso la combinazione di fumo e luce. I suoi luoghi 

preferiti erano la vita sul mare o le strade, i vicoli e i mercati all'imbrunire.  

Ciò che ha reso il suo lavoro così intensamente umano è il suo amore per la gente 
comune di Hong Kong; coolies, venditori ambulanti di frutta e verdura, nonché di 

altri generi, bambini che giocano per strada o fanno i compiti, persone che 
attraversano la strada ... Il signor Ho ha detto: ñAmo Hong Kong e amo la gente 

di Hong Kong''  Non ha mai avuto in tenzione di creare una documentazione storica 
degli edifici e dei monumenti della città; piuttosto mirava a catturare l'anima di 

Hong Kong; le difficoltà e la resilienza dei suoi cittadini.  
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Fan Ho è stato molto prolifico nella sua adolescenza e nei suoi 20  anni e ha creato 

il suo pi½ grande corpus di lavori prima di raggiungere lôet¨ di 28 anni. Il suo lavoro 
già a quei tempi non è passato inosservato. Ha vinto quasi 300 premi e 

riconoscimenti nazionali ed internazionali gareggiando nei concorsi. Il suo tal ento 
è stato notato anche dall'industria cinematografica dove ha iniziato come attore 

prima di passare alla regia cinematografica fino al pensionamento a 65 anni.  

 

ά¢ƘŜ CƭƛƎƘǘέ, Hong Kong 1965, per gentile concessione di Blue Lotus Gallery ©Fan Ho 

Fan Ho è membro della Photographic Society e della Royal Society of Arts in 

Inghilterra e membro onorario delle società fotografiche di Singapore, Argentina, 
Brasile, Germania, Francia, Italia e Belgio. Di recente ha vinto un 'Life - time 

Achievement Award, the 2nd  Global Chinese Int'l Photography Award, China, 2015' 

dalla Chinese Photographic Society (Guangzhou).  

Durante la sua lunga carriera ha insegnato fotografia e cinematografia in una 

dozzina di università in tutto il mondo. I  

l suo lavoro è in molte collezion i private e pubbliche di cui le più importanti sono: 
M+ Museum, Hong Kong, Heritage Museum, Hong Kong, Bibliothèque National de 

France, Parigi, Francia, San Francisco Museum of Modern Art, USA, Santa Barbara 

Museum of Art, Stati Uniti e molti altri.  

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

Fan Ho |  Photography. My Passion. My Life  

dal 18 novembre al 18 dicembre 2022  

Blue Lotus Gallery , 28 Pound Lane, Sheung Wan , Hong Kong  
'+852 -6100 1295  | sarah@bluelotus -gallery.com  | www.bluelotus -gallery.com  

orario:  da martedì a domenica, dalle 11:00 a lle 18:00, chiuso il lunedì e i giorni  
festivi .  

 

Chris Killip, Retrospettiva  
 

da https://loeildelaphotographie.com/  
 

Questo autunno  The Photographers' Gallery  presenta una retrospettiva 

completa del lavoro di uno dei più importanti e influenti fotografi documentaristi 
del dopoguerra del Regno Unito,  Chris Killip  (1946 -2020).  

Su due dei piani superiori della galleria, la mostra retrospettiva di oltre 150 opere 

è l'indagine più completa del lavoro del fotografo fino ad oggi e comprende opere 

effimere e  a colori inedite.  

mailto:sarah@bluelotus-gallery.com?subject=Inquiry%20from%20photography-now.com
http://www.bluelotus-gallery.com/
https://loeildelaphotographie.com/
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Gordon in the water, Seacoal Beach, Lynemouth,1983 © Chris Killip Photography Trust/Magnum Photos 

Basandosi sulla sua prolungata immersione nelle comunità che ha fotografato, le 
fotogr afie di Chris Killip di coloro che sono stati colpiti dai cambiamenti economici 

degli anni '70 e  '80 nel nord dell'Inghilterra rimangono impareggiabili.  Pur 
segnando un momento di deindustrializzazione, l'osservazione dura ma tenera di 

Killip va oltre l'ur genza di registrare tali circostanze, per affermare il valore delle 
vite a cui si è avvicinato -  vite che, come l'ha definita una volta,  "erano state fatte 

dalla storia". ,  che provava un disprezzo malevolo eppure, come lo stesso 

fotografo, si rifiutava di  cedere o distogliere lo sguardo.  

Dai primi lavori realizzati nella sua nativa Isola di Man, alle serie sovrapposte 

realizzate in oltre due decenni nel nord dell'Inghilterra, viene esplorato l'approccio 
di Killip alla rappresentazione e alla rappresentazio ne delle comunità.  Nel contesto 

dei cantieri navali e delle miniere di carbone, ha assistito all'unità delle comunità 
e delle industrie che le sostenevano ed è rimasto abbastanza a lungo da vederne 

la rovina.  A Lynemouth, per la sua serie "Seacoal", ha fot ografato uomini su carri 
trainati da cavalli che raccoglievano carbone che era stato scaricato in mare da 

una vicina miniera, e a Skinningrove ha documentato un gruppo di giovani, le loro 

amicizie e le loro fatiche mentre aspettato che la marea cambiasse.  

La mostra, curata da Tracy Marshall -Grant e Ken Grant, si ispira anche al lavoro 
meno familiare di un fotografo la cui vita e carriera si sono rivelate così influenti 

nell'evoluzione della fotografia britannica.  Il lavoro di Killip sullo sciopero dei 
minat ori del 1984 -85 e il suo coinvolgimento nella cantieristica navale un decennio 

prima, rimangono lavori meno noti ma fondamentali che tradiscono non solo 

un'economia in mutamento, ma anche le preoccupazioni di un fotografo influenzato 

dalle situazioni che l o testimoniano.  

In dialogo con le stampe realizzate dal fotografo verso la fine della sua vita, la 
mostra considera anche i libri fotografici di Killip, attingendo ai primi modelli per 

mappare l'evoluzione dei libri riconosciuti come pietre miliari del gen ere e per 

offrire nuove prospettive sull'opera del fotografo narrativa.  
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Cookie in the snow, Seacoal Camp, Lynemouth, Northumbria, 1984© Chris Killip Photography Trust/Magnum Photos 

 

La mostra è accompagnata da un'importante monografia co -edita con Thames  and 

Hudson, curata da Ken Grant e Tracy Marshall -Grant e disegnata da Niall 

Sweeney.  Il libro include una prefazione di Brett Rogers, saggi approfonditi di Ken 

Grant e testi di Amanda Maddox, Greg Halpern e Lynsey Hanley.  

 

Youth on wall, Jarrow, Tyneside, 1975 © Chris Killip Photography Trust/Magnum Photos 
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La mostra andrà poi in tournée al BALTIC Contemporary Art Center nel 2023 . 

--- per altre immagini: link 

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

Chris Killip, Retrospettiva  
07 ottobre 2022 ï 19 febbraio 2023  

The Photographers' Gallery , 16ï18 Ramillies Street , London W1F 7LW  
https://thephotographersgallery.org.uk/  

orario: domenica 11.00 -18 -00, lunedì, mercoledì e sabato 10.00 -18 -00, giovedì 
e venerdì 10.00 -20.00.  
 

Jerry Uelsmann  
 

da https://www.photographydealers.com/  

 

 

Senza titolo, 2006  ©Jerry Uelsmann  

 

Jerry Uelsmann, attraverso il suo lavoro artistico e il suo insegnamento, ha 

promosso un'area all'interno dell'opera fotografica creando ed espandendo le idee 
del 19  °  secolo per realizzare la propria visione.  Padroneggiando varie tecniche di 

camera oscura e di esposizione, Uelsmann è stato in grado di portare nella 
fotografia le idee che hanno guidato il movimento surrealista.  Lo fa, non 

fotografando di per sé, ma creando composizioni fotografiche finite che vengono 

create prima nella sua mente, create dalla sua  psiche.  

Si avvicina al suo immaginario da una prospettiva di "post -visualizzazione".  Versa i 

suoi provini a contatto e negativi, creando il prodotto finito nella sua mente prima 

https://loeildelaphotographie.com/en/the-photographers-gallery-chris-killip-retrospective-dv
https://thephotographersgallery.org.uk/
https://www.photographydealers.com/
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di entrare nella camera oscura, concedendosi allo stesso tempo la flessibilit à 

alterare e cambiare la stampa mentre lavora.  Ogni stampa è un esperimento 

prodotto individualmente senza manipolazione digitale o copie negative.  

 

Senza titolo, 2006  ©Jerry Uelsmann  

Uelsmann osserva:  ñSono convinto che la camera oscura sia in grado di essere, 

nel vero senso della parola, un laboratorio di ricerca visiva;  un luogo di scoperta, 

osservazione e meditazione.ò  

Ai giorni nostri la parola ñoriginaleò ¯ stata rivendicata da molti, ma pochi, 
specialmente nelle arti, hanno raggiunto quel titolo n el vero significato della 

parola.  Jerry Uelsmann è un tale artista.  

Prendiamoci qualche minuto per familiarizzare con i predecessori della sua tecnica, 

che risolvevano problemi tecnici del XIX secolo e li traducevano in nuove immagini.  

Le emulsioni di iodu ro d'argento della fine del  XIX  secolo erano eccessivamente 
sensibili ai raggi blu dello spettro.  Poiché il blu è predominante nel cielo, i cieli 

erano spesso sovraesposti e senza nuvole.  Vedi questo risultato in molti paesaggi 
del 19  °  secolo ï un paesagg io in primo piano ben esposto con un cielo bianco.  Una 

soluzione per risolvere questo problema di esposizione era produrre due negativi, 
uno esposto per la terra (spesso in primo piano) e uno per il cielo.  Così, i due 

negativi sono stati mascherati e sono stati stampati su un unico pezzo di 
carta.  Questa tecnica venne chiamata "Stampa combinata", ed è esemplificata dal 

lavoro di Gustav Le Gray nei suoi drammatici paesaggi marini del periodo.  

Il fotografo svedese Oscar Rejlander, mentre lavorava in Inghilter ra, ha 

perfezionato questa idea di combinare i negativi all'estremo e ha prodotto questa 
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monumentale stampa combinata,  The Two Ways of Life.  Questo è stato creato 

combinando 30 negativi separati.  

La stampa finale gli ha richiesto sei settimane per produrre  e misurava 31 × 16 

pollici.  La stampa fu esposta nel 1857 a Manchester, in Inghilterra, all'Art 

Treasures Exhibition.  

 

Senza titolo, 19 76  ©Jerry Uelsmann  

Henry Peach Robinson, principalmente pittore e incisore, iniziò a fotografare in 

Inghilterra nel 18 52. Come scrisse Beaumont Newhall nella sua storia, "  ha 
realizzato questa stampa che mostra una ragazza morente assistita da genitori 

addolorati  ".  La stampa è stata realizzata da cinque diversi negativi.  Robinson ha 

affermato che la modella principale "  era una bella ragazza sana  ".  Il suo intento 

era "  vedere quanto vicina alla morte potesse essere fatta apparire  ".  

Il pubblico era indignato.  Si sono sentiti ingannati e manipolati.  Nessuna critica del 
genere è mai stata rivolta a un pittore.  Questo ci av verte che la fotografia era già 

considerata un mezzo ñveritieroò. Questo periodo di tempo è stato cruciale;  la 
macchina fotografica nelle mani degli artisti cominciava a esprimere pensieri e 

idee, non necessariamente una rappresentazione della realtà.  

Ques ti artisti, idee e lo studio della storia dell'arte di Uelsmann iniziarono a filtrare 

nella sua mente e plasmarono la sua espressione artistica.  Della trasformazione 

della fotografia, ha affermato:  

ñUno dei maggiori cambiamenti di atteggiamento che si sono verificati nel mondo 
dell'arte quando siamo passati dal diciannovesimo al ventesimo secolo è stato che 

l'artista del ventesimo secolo è diventato più coinvolto nell'espressione personale 
che nel ce lebrare esclusivamente i valori della società o della chiesa.  Insieme a 
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questo cambiamento è arrivata una più ampia accettazione della convinzione che 

l'artista possa inventare una realtà più significativa di quella che viene 

letteralmente data all'occhio.  Mi associo con entusiasmo a questo.ò 

                                                                        Jerry Huelsmann  

 

 

Senza titolo, 1982  ©Jerry Uelsmann  

Jerry Uelsmann ha tenuto la sua prima mostra museale personale al Museum of 

Modern Art di New York City nel 1967. Ha ricevuto una Guggenheim Fellowship e 
una National Endowment for the Arts Fellowship.  È stato Fellow della Royal 

Photographic Society of Great Britain e uno dei membri fondatori della Society of 

Photographic Education.  Più recente mente è stato insignito della laurea honoris 

causa di Dottore in Belle Arti dall'Università della Florida a Gainesville.  

Ci sono numerose monografie del lavoro di Jerry Uelsmann che sono state prodotte 
in tutto il mondo in molte lingue.  Uno straordinario è  la sua pubblicazione del 

1985,  Process and Perception  , della University Presses of Florida.  In questo 
volume, ci porta nella sua camera oscura e decostruisce molte delle sue famose 

immagini.  Il libro, come il suo lavoro, è fonte di ispirazione e ci offre  una rara 

visione del suo processo di creazione delle immagini.  

Per celebrare la straordinaria vita e carriera di fotografo di Uelsmann, Scheinbaum 
& Russek sono lieti di presentare questa mostra commemorativa.  Jerry era un 

nostro caro amico e ci manca mol to.  Le nostre vite sono state profondamente 
toccate dalla sua umanità, gentilezza e mente molto veloce e vivace che ha 

condiviso con così tanti di noi nel mondo della fotografia.  

------------  
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Jerry Uelsmann  

dal 17 novembre 2022 al 7 gennaio 2023  
Scheinbaum  & Russok , 369 Montezuma Ave Santa Fe, Nuovo Messico 87501  

'505.988.5116   |   srltd@photographydealers.com  
369 Montezuma Ave Santa Fe, NM  +  
 

Joel - Peter Witkin: I primi lavori  

da https://www.brucesilverstein.com/  

 
Still Life (In An Airshaft) , 1967  ©Joel - Peter Witkin  

 

L'interesse di Witkin per la fotografia è iniziato all'età di 15 anni dopo che l'artista 

ha ricevuto la sua prima macchina fotografica e si è iscritto a un corso fotografico 
introduttivo.  In queste prime fotografie si iniziano a vedere le origini dell'inte resse 

dell'artista per il surreale e sperimentale, come illustrato in  Puerto Rican Boy, 
1956, creato appena due anni dopo, all'età di 17 anni.         

A partire dal 1961, Witkin si arruolò volontario nell'esercito con la speranza di 
documentare la guerra d el Vietnam, ma non avrebbe visto la battaglia.  Invece, 

sarebbe stato assegnato a Fort Hood, in Texas, a supervisionare le informazioni 

pubbliche e le foto riservate.  Incluso nei suoi incarichi c'era la fotografia dei corpi 
dei soldati che si erano suicidat i o morti in incidenti di addestramento, che 

indubbiamente ebbero un impatto significativo sull'artista e sul suo fascino per la 
nascita e la morte, come si materializzò in  Still Life (In an Air Shaft), 

1967.  Cresciuto in una casa profondamente religiosa, la sua profonda ammirazione 
per le opere del pittore del primo Rinascimento Giotto ha sicuramente influenzato 

il suo interesse per tutta la vita nell'usare il tableau per esplorare temi religiosi, 

come in  Cristo, Coney Island, 1967.  

Nel 1981, l'anno in cu i Joel Peter -Witkin avrebbe ricevuto il suo MFA dall'Università 
del New Mexico, tutti gli elementi ei temi del suo stile distintivo sarebbero stati 

presenti.  Come afferma l'artista, questo primo periodo è stato dedicato a vedere 
le idee in ME e testare com e le mie immagini potessero spiegare il mondo.  Per i 

successivi 40 anni, le immagini di Witkin avrebbero continuato a smantellare le 

nostre nozioni preconcette di sessualità, bellezza, vita e morte.       

 

mailto:srltd@photographydealers.com
https://photographmag.com/exhibitions/jerry-uelsmann/
https://www.brucesilverstein.com/
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Circus , 1972  © Joel - Peter Witkin  

Joel-Peter Witkin è stato esposto alla National Gallery of Canada;  Bibliotèque 

Nationale de Paris;  GuggenheimBilbao;  Casa della fotografia di Mosca;  ARCO 
Madrid;  Museo della Fotografia Contemporanea di Chicago;  Centro per la 

fotografia di Houston;  Museo di Israele;  Padiglione d'Arte Contemporanea, 
Milano;  e il Whitney Museum di New York.  Le sue opere sono incluse in numerose 

collezioni pubbliche e private in tutto il mondo, tra cui il Museum of Modern Art, 
New York;  il Museo di Arte Moderna di San Francisco, Californi a;  la National Gallery 

of Art, Washington DC;  Centro George Pompidou, Parigi;  Victoria and Albert 

Museum, Londra;  Casa di George Eastman, Rochester;  Centro de Arte Reina Sofía, 
Madrid;  Museo Getty, Los Angeles;  Museo Stedelijk, Amsterdam;  e il Metropolitan  

Museum of Art di New York.   

 

Dalla serie Immagini contemporanee di Cristo: Gesù nel mondo , stampato c.  1973  © Joel - Peter Witkin  
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Alcuni dei suoi lavori pubblicati più importanti sono la monografia Joel -Peter Witkin 

(2007), Joel -Peter Witkin Disciple & Master (2000), Joel -Peter Witkin, A 
Retrospective (1995), Harms Way (1994), Joel -Peter Witkin , Twelve Photographs 

in Gravure (1994), Gods of Earth and Heaven (1989) e Joel -Peter Witkin: Forty 
Photographs (1985).  L'artista attualmente vive ad Albuquerque, nel New Mexico, 

dove continua a creare opere.    

inquiries@brucesilverstein.com o visitare www.brucesilverstein.com.   

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

dal 17 novembre 2022 al 14 gennaio 2023  
Bruce Silverstein Gallery, 529 West 20th Street , 3° piano / Suite 3W  

New York, NY 10011  ' 212 -627 -3930  | Fax: 212 -691 -5509  
mail: inquiries@brucesilverstein.com  

Orari Galleria : d al martedì al sabato, dalle 10:00 alle 18:00  

A Paris Photo il grande ritorno della pagina: un buon libro 

fotografico può coinvolgere come una serie Netflix  

di  Leonello Bortolucci da https://www.ilfattoquotidiano.it/  

Rientrando in questi giorni da Parigi, dopo lôimmersione in Paris  Photo  e in tutto 

il turbinio di eventi collaterali, affiorano in maniera quasi naturale alcune 

considerazioni in relazione alla situazione italiana.  

 

Non vogliamo nemmeno provare a fare paragoni e a pesare la presenza della 

fotografia nei due Paesi: sarebbe da ingenui e incompetenti non considerare  lôabisso 
storico  in tal senso. Noi abbiamo già il Rinascimento, e il neo -ministro alla cultura 

ha sorpreso tutti per originalit¨ dôintenti quando, appena nominato, ha dichiarato che 

la sua priorit¨ sar¨ valorizzareé Dante e Leopardi. 

https://www.parisphoto.com/
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La Francia rivendica la  fotografia  come  sua  in venzione , poi ñgenerosamenteò 

regalata al mondo, e fedele a questo assunto  la  insegna  nelle  scuole  (noi no), 
considera i suoi grandi fotografi veri monumenti della cultura (noi no), sorveglia 

che il livello delle proposte e degli eventi sia sempre di quali tà (noi no), supporta 
finanziariamente le iniziative valide (noi no), sostiene  la  crescita  dei  nuovi  

talenti  (noi no), ha un dipartimento specificamente dedicato presso il ministero 
della cultura (noi ci abbiamo provato e tutto è naufragato). Ciò nonostant e, anche 

in Italia si registra  un  interesse  crescente  per  la  fotografia  (che è vivissima, 
contrariamente a chi la dichiara morta), molti giovani vanno a visitare mostre, 

partecipano a incontri, frequentano corsi.  

Quello che in Italia, però, non esiste, è u na pervasività  popolare  della  

fotografia : per i francesi ï tutti i francesi ï essa è parte della vita, vien da dire 

della quotidianità. Ma non quella in senso social (che ha invaso la vita di tutti e a 
tutte le latitudini), bensì  quella  dôautore: ho visto famiglie visitare le mostre 

insieme ai bambini, ho visto magneti da attaccare al frigorifero con le foto di 
Cartier -Bresson, ho visto chioschi che vendono per strada (tutto lôanno) macchine 

fotografiche usate e da collezione.  

 

Venendo allo specifico delle  molte cose viste, il motore di questo novembre tutto 
fotografico nella capitale francese è ovviamente proprio Paris Photo,  la  più  

importante  fiera  mondiale  che raggruppa le maggiori gallerie internazionali, 
esponendo fotografie storiche e produzioni contemporanee, autori leggendari e 

altri emersi più recentemente. Ad accompagnare la manifestazione principale, una 
ridda di proposte invade la città, da  PhotoSaintGermain  alla  Maison  Européenne  

de la Photographie , dalla  Fondation  Cartier -Bresson  alla  galleria  Le Bal , d al battello 

di  Polycopies  sulla Senna al salone  Offprint , e lôelenco potrebbe continuare a lungo. 

Una qualità in generale alta, ma un d ato emerge su tutti, e forse qualcuno ne sarà 
sorpreso: il vero ñvincitoreò di tutto questo insieme di eventi ¯ il  libro  

fotografico : i luoghi ad esso dedicati sono stati presi dôassalto da un pubblico 

curioso, attento, prevalentemente giovane, che sta fin almente riscoprendo il 
valore, il piacere, la qualità, la sensualità, la bellezza e forse anche  il  profumo  

http://www.photosaintgermain.com/
https://www.mep-fr.org/en/homepage/
https://www.mep-fr.org/en/homepage/
https://www.henricartierbresson.org/
https://www.le-bal.fr/
http://www.polycopies.net/
https://www.offprint.org/en/index.php
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della  carta . Ci si accorge che anche un buon libro fotografico può  coinvolgere  e 

raccontare  storie  intriganti , non solo una serie su Netflix o una gr aphic novel.  

In Italia le iniziative librarie specificamente dedicate alla fotografia sono rare e si 

limitano generalmente alla presentazione di un singolo titolo in occasione della sua 
uscita. Lôevento pi½ organico che cerca di proporre il libro fotografico in una vera 

e propria rassegna con incontri tra autori e pubblico è  Photography  Books  
Reviews , che periodicamente viene organizzato da Photographers.it e ospitato 

allôIstituto Italiano di Fotografia a Milano. Da citare anche il  festival  

biennale  Charta , dedicato al libro fotografico, che si svolg e a Roma.  

Il libro fotografico ¯ lôunico mezzo che restituisce alla fotografia la  sinestesia  
perduta : oltre a vedere una fotografia possiamo toccarla, annusarla, e perfino 

sentirne il respiro in un fruscìo, sfogliando la pagina.  

---  per altre immagini : link  

Lôinvisibile Saul Leiter 

da https://www.artbook.com/  

Il  libro  The Unseen Saul Leiter  edito da  DAP  è u n'emozionante raccolta di opere 
a colori scoperte di recente dal fotografo celebre per la sua visione pittorica 

pionieristica  
 

 

©Saul Leiter Foundation  

Ora saldamente affermato come uno dei più grandi fotografi del mondo, Saul Leiter 
(1923 ï2013) era relativamente poco conosciuto fino alla pubblicazione del 2006 

di Saul Leiter: Early Colour , quando aveva già ottant'anni. Scegliendo di scattare 
a colori quando il bianco e nero era la norma, Leiter ha ritratto la vita di strada 

de lla New York di metà secolo con una splendida pittura che evocava la sensualità 
dei suoi contemporanei espressionisti astratti Rothko e Newman. Il suo studio 

nell'East Village, dove ha vissuto dal 1952 fino alla sua morte nel 2013, è ora la 
sede della Saul  Leiter Foundation, che ha avviato un'indagine su vasta scala delle 

sue oltre 80.000 opere.  

Questo volume contiene opere scoperte attraverso questo progetto, in particolare 

fotografie a colori da diapositive mai pubblicate o viste dal pubblico. È curato da  

https://www.istitutoitalianodifotografia.it/eventi/3-edizione-photography-books-reviews/
https://www.istitutoitalianodifotografia.it/eventi/3-edizione-photography-books-reviews/
https://chartafestival.com/it/
https://chartafestival.com/it/
https://chartafestival.com/it/
https://www.ilfattoquotidiano.it/2022/11/20/a-paris-photo-il-grande-ritorno-della-pagina-un-buon-libro-fotografico-puo-coinvolgere-come-una-serie-netflix/6878221/
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Margit Erb e Michael Parillo della Saul Leiter Foundation ed è arricchito da testi che 

descrivono come Leiter ha assemblato il suo archivio di diapositive e come viene 

catalogato e restaurato.  

 
©Saul Leiter Foundation  

Saul Leiter è nato a Pittsburgh nel 1923. Ha aperto la strada a un approccio 

pittorico alla fotografia a colori negli anni '40 e ha prodotto copertine per riviste di 
moda come Vogue e Harper's Bazaar , prima di ritirarsi in gran parte 

dall'attenzione del pubblico negli anni '80. La pubblicaz ione della sua prima 
raccolta, Early Colour, di Steidl nel 2006, ha ispirato un'appassionata "riscoperta" 

che ha portato a mostre in tutto il mondo e all'uscita di un documentario, In No 

Great Hurry: 13 Lessons in Life with Saul Leiter (2014). Morì a New Y ork nel 2013.  

 

©Saul Leiter Foundation  

"Ho trascorso gran parte della mia vita a testimoniare Saul Leiter a testimoniare" , 

scrive Margit Erb, fondatrice e direttrice dell'SLF.  "Ho guardato attraverso la sua 
macchina fotografica. Ho sbirciato da sopra la sua spalla mentre fotografava e 

montava. E fortunatamente per me, ho camminato al suo fianco in molti viaggi 
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negli ultimi anni della sua vita. Le sue immagini sono così vividamen te ambientate 

in la mia mente che mi sento come se avessi vissuto gli stessi momenti che 
raffigurano.  Saul ed io siamo stati amici intimi per oltre diciotto anni, e le sue 

immagini orbitano intorno a me da molto più tempo.  Sono ancora infinitamente 

sorpres o dalla sua audacia, ed è proprio per questo che lo amo più che mai".  

E Michele  Parillo commenta :  ñQuando osserviamo le fotografie di Leiter oggi, 
possiamo percepire una disparità sorprendentemente piacevole.  Da un lato le auto 

d'epoca e la moda di metà se colo, e spesso i colori sbiaditi che segnalano 
chiaramente un'epoca passata;  dall'altro, una visione senza tempo, forse 

addirittura futuristica per vedere il mondo come solo Saul Leiter poteva vederlo.ò  

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

 The Unseen Saul Leiter 
A cura di testo di Margit Erb, Michael Parillo. - DAP Copertina rigida, 8,5 x 11 pollici. / 160 
pagine / 75 colori / ISBN 9781636810683 - Prezzo di listino: CA $ 49,95 ï CA $ 64,95 
www.artbook.com 
 

Tina Modotti: la libertà sensuale e ruvida di rappresentare il 

reale in 100 scatti originali  
di  Flaminia  Severini  da https://artslife.com/  

 

 
Tina Modotti, Campesinos leyendo el Machete, FECHA ca. 1929, Lugar, Ciudad de México 

http://www.artbook.com/
https://artslife.com/author/flaminia-severini/
https://artslife.com/
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Dal  12  novembre  2022  al  12  marzo  2023  il  Centro  Saint  Bénin  di  

Aosta  rende omaggio a  una tra le pi½ importanti fotografe dellôinizio del XX secolo 
con la mostra  ñTina  Modotti:  La  Genesi  di  uno  Sguardo  Moderno ò. La ¯ a cura 

di Dominique  Lora , in  collaborazione con  Daria  Jorioz.  

Attraverso  oltre  100  scatti  originali  della fotografa provenienti dalla collezione 

dellôIstituto  Nazionale  di  Antropologia  e Storia  e dalla  Fototeca  Nazionale  
di  Città  del  Messico , la  mostra vuole analizzare il contributo che la Modotti ha 

dato nello sviluppo della fotografia  in Messico.  Avventurosa, nomade e a tratti 
misteriosa, la vita di Tina Modotti è stata galvanizzata da  passioni turbolente che 

hanno influenzato la su a esistenza e la sua creatività ï forte e  sensibile ï dando 

vita al suo  sofisticato  talento  e alla sua  pionieristica  tecnica  fotografica.  

Donna moderna e artista visionaria ante tempore, durante la prima metà del 

secolo  scorso la Modotti fa parte integrant e degli esperimenti artistici e poetici 
che  caratterizzarono le prime avanguardie del novecento.  Sebbene negli ultimi 

anni la sua opera abbia attirato lôattenzione di scrittori, registi, artisti e curatori, il 
tema e lôoggetto della maggior parte delle mostre, approfondimenti e 

varie  pubblicazioni ad essa dedicate, si sono generalmente concentrati sulle sue 
avventure  romantiche o sui rapporti con altre famose personalità della scena 

politica o artistica della  prima metà del ventesimo secolo, inclusi Julio A ntonio 
Mella, Edward Weston, Frida Kahlo  o Diego Rivera.  Quindi la questione della 

sua  influenza  tangibile,  decisiva  e duratura  sullo  sviluppo  dellôarte 
fotografica  in  Messico  e allôestero, rimane oggi trascurata dallôopinione 

pubblica  internazionale.  

 
Tina Modotti, Luz Jiménez e hija, retrato, FECHA ca. 1926, Lugar, Ciudad de México 
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Il talento riconosciuto della Modotti consiste nellôosservare  e immortalare  le  

condizioni  e le  emozioni  delle  classi  lavoratrici  e della  rivoluzione  
socialista , raccontando uomini,  donne e territori. Ma soprattutto traccia e 

sviluppa una nuova sensibilità artistica, basata  sulla moderna tecnica fotografica, 
generalmente riservata ad un universo prettamente  maschile. Insieme a Imogene 

Cunnigham, Lola Alvarez Bravo, Margaret Bo urke White,  Frida Kahlo e Giorgia 
OôKeefe, per citarne alcune, la Modotti si distingue come 

una  donna  appassionata  e indipendente,  unôartista dôavanguardia, 
coraggiosa  ed  esemplare  per  il  suo  tempo  e le  generazioni  a  venire . Lôopera 

originale di Tina (riva lutata solo a partire degli anni ô70) si trova 
principalmente  negli Stati Uniti, dove per troppi anni è rimasta dimenticata negli 

archivi di vari istituti  sparsi per il paese, soprattutto in seguito alla censura imposta 

dal movimento  maccartista.  

 
Tina Modotti, Tanque no. 1 FECHA ca. 1928, Lugar 

Oggi, sebbene il talento dellôartista sia stato riconosciuto a livello internazionale, 

la sua audace biografia continua a influenzare, se non ad oscurare, la  percezione 
del suo lavoro straordinario, creando un filt ro per una comprensione  puramente 

artistica. E se la sua complessa avventura umana continua ad ispirare 
romanzi,  fumetti, documentari e mostre basati sul mito, o almeno sul romanzo che 

fu la sua  esistenza, pochi finora si sono concentrati sui suoi esperime nti e sulla sua 
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eredità artistica  che dimostrano lôinfluenza fondamentale che le sue fotografie 

hanno (e continuano a)  esercitato sulla  formazione  di  diverse  generazioni  di  

fotografi  ï soprattutto  donne  ï in  Messico  e nel  mondo . 

La sua libertà di rappresen tare il reale, sensuale, ruvida, chiara e vivida, che 
prende le  distanze dallôuniverso astratto di altri maestri suoi contemporanei quali 

Weston, Stieglitz,  Adams o Steichen, lôha infatti portata verso una forma istintiva 
e originale di umanità e di  compre nsione nei confronti del mondo che la circondava 

e che, di fronte al suo obiettivo,  si rivelava nella sua essenza, libera da metafore 

anche quando rappresentava un semplice  fiore.  

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

Tina  Modotti:  La  Genesi  di  uno  Sguardo  Moderno  

dallô11 novembre  2022  al  12  marzo  2023  

Centro  Saint  Benin,  Via Festaz  27  Aosta  -   ' 0165.  275937  
Orario  di  apertura:  martedì -domenica,  dalle  10  alle  13  e dalle  14  alle  18  

Biglietti:  Intero  6 euro,  ridotto  4 euro.  Ingresso  gratuito  per  i minori  di  25  anni.  
Mostra  inserita  nel  circuito  di  Abbonamento  Musei..  

u-mostre@regione.vda.it    www.regione.vda.it  
 

Dian e Markosian: Santa Barbara  
da https://www.fillesducalvaire.com/  
 

La Gal erie  ñLes filles du calvaireò ¯ lieta di presentare la mostra personale dedicata 

a Santa Barbara della fotografa Diana Markosian Markosian. Questo lavoro è stato 
precedentemente esposto al MoMA di San Francisco, ICP a New York, FOMU ad 

Anversa e Images Vevey i n Svizzera, e viene ora presentato per la prima volta a 
Parigi.  

 
Diana Markosian, La veste rosa, Serie dall'America, Santa Barbara, 2019                                  

Per gentile concessione della Galerie Les Filles du Calvair  

mailto:u-mostre@regione.vda.it
http://www.regione.vda.it/
https://www.fillesducalvaire.com/
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Dopo il crollo dell'Unione  Sovietica, uno dei primi programmi televisivi americani 

in onda in Russia fu Santa Barbara  (1984 -93).  Guardando questa soap opera dalla 
sua casa d'infanzia a Mosca con la sua famiglia, Diana Markosian l'ha vista come 

una finestra su un mondo di fantasia, evasione e sogno americano.  Santa Barbara, 
in California, divenne un luogo mitico che occupava un posto importante 

nell'immaginario della famiglia e alla fine, grazie ai sacrifici di sua madre, divenne 

la loro casa.  

Nella sua v isione di Santa Barbara, Mark osian ricostruisce e riesamina sia la Russia 
che gli Stati Uniti della sua infanzia, tracciando il trasferimento della sua famiglia 

nella vita reale mentre il loro sogno diventava realtà.  Come estensione della sua 
pratica documentaristica, il progetto perm ette a Markosian di rivivere la sua 

infanzia , alle sue condizioni, invitandoci a entrare nella memoria collettiva della 

sua famiglia, utilizzando documenti d'archivio di famiglia, immagini sul palco e un 

film sceneggiato.  

Markosian dà accesso alla sua stor ia familiare, ma anche al suo processo.  La 
tensione tra performance e realtà è accentuata dal suo desiderio di tirare il sipario 

ed esporre i suoi strumenti.  Spostandosi da Mosca agli Stati Uniti, Santa Barbara 
mette alla prova e sfida i limiti della verit à, della finzione, del documentario e della 

memoria.  ðDavid Campa ny  

 

Diana Markosian, Vieja Valley, Series from America, Santa Barbara, 2019                                  

Courtesy Galerie Les Filles du Calvaire  

Diana Markosian  è una fotografa russo -americana di origine armena. Il suo 

lavoro esplora la memoria e il luogo attraverso un processo interdisciplinare che 
utilizza il video, la fotografia, il disegno fotografia, disegno ed ephemera. Le sue 

fotografie sono stati pubblicate  su National Geographic, The New Yorker e il New 
York Times. I suoi riconoscimenti includono una borsa di studio della Fondazione 

per le Arti (2019), World Press Photo Premio Magnum (2019), il Magnum 
Foundation Fund Grant (2019), il Premio Magnum Foundatio n (2019), il Premio 

Magnum Foundation (2019), il Premio Magnum Foundation (2019) Fondazione 
Elliott Erwitt (2018), Premio del Fondo Chris Hondros (2015), la sovvenzione 

Firecracker (2014) e la rivista Burn Magazine Emerging Fondo fotografico (2013). 
Ha con seguito il Master of Scienza presso la Columbia University di New York. La 

sua prima monografia "Santa Barbara" è stata pubblicata da Aperture nel 2020. 
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La mostra del progetto "Santa Barbara e stata esposta al MoMa di San Francisco 

(2020), al Centro intern azionale di Photography, NYC (2021), al FOMU di Anversa 

(2022) e alla Galleria Les filles du calvaire a Parigi (2022). Sarà anche  

presentata nel 2023 a Fotografiska Stockholm.  

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

DIANA MARKOSIAN : SANTA BARBARA  
dal 28 ottobre al 17 dicembre 20 22  

Galerie  Les filles du calvaire , 17, rue des Filles -du -Calvaire 75003 Parigi  
'01 42 74 47 05 | www.fillesducalvaire.com  | paris@fillesducalvaire.com  

Orario  : dal martedì al sabato 11:00 ï 18:30 ( chiuso domenica e lunedì)   
 

Catania mia!: La Catania di Ettore Sottsass in mostra  
 

di Simone Sbarbati  da https://www.frizzifrizzi.it/  
 
 

È cosa nota che il grande Ettore So t tsass avesse una casa a Filicudi, nelle Eolie. 

Passava lì ogni estate insieme a sua moglie Barbara Radice, lavorando immerso 
nella natura, sviluppando progetti (diede il nome dellôisola anche a un tavolo, 

disegnato per Zanotta), scrivendo (cô¯ un meraviglioso saggio, Sulla luce, 
raccolto nel volume Di chi sono le case vuote? , che prende le mosse proprio da 

una descrizione di Filicudi, dal modo di vivere di chi la abita e dalle architetture 

che vi si trovano) e fotografando.  
 

 

(Foto: Ettore Sottsass | courtesy: Studio Ettore Sottsass, Fondazione OELLE Mediterraneo Antico) 

La fotografia ð tratto forse meno conosciuto dellôopera del designer e architetto, 
nonostante la collaborazione con la rivista  Domus , dove dal 2004 al 2006 curò la 

rubrica  Foto dal finestrino  ð fu una sua grande passione fin da ragazzo. Nella 
sua autobiografia,  Scritto di notte , racconta i tempi della guerra, quando venne 

mandato insieme a un gruppo di alpini su un passo di montagna: «Avevo una 
macchina fotografica che era una scatoletta nera a fuoco fisso» scrive. «Cercav o 

di fotografare sassi, pezzi di legno e lattine vuote, arrugginite, resti di chissà 

quali lontani picnic di gente a cui piacciono le passeggiate in montagna; 

http://www.fillesducalvaire.com/
https://www.frizzifrizzi.it/author/simone/
https://www.frizzifrizzi.it/
https://www.frizzifrizzi.it/2022/03/30/le-foto-dal-finestrino-di-sottsass-in-mostra-alla-triennale-di-milano/
https://www.adelphi.it/libro/9788845925047
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specialmente signore, che poi raccolgono mazzolini di fiori e dicono: ñCome ¯ 

bella la naturaò. Io con la mia scatoletta nera a fuoco fisso avrei voluto 
fotografare i resti disseccati di qualche legno, o le scatolette vuote, o qualche 

pezzo di filo di ferro spinato  arrugginito e disseccato anche lui, forse anche lui 
resto di qualche altra guerra antic a, dimenticata. Volevo fare qualche fotografia 

un poô metafisica, ma non capivo niente. Forse gi¨ allora mi emozionava vedere 
ruderi, rovine, relitti, fantasmi del passato; qualche idea della morte. Su quella 

montagna brulla e stupida côera tutto. Côera il forte mezzo distrutto, senza il 
tetto, con le camere dove stavano i cannoni, côera il pavimento con lôacqua 

stagna di tempeste passate, côerano i cannoni rotti, rovesciati, sdraiati come 
cadaveri neri. Il fuoco fisso della scatola nera ad ogni modo non ba stava per 

esaudire le ambizioni».  

 

 
(Foto: Ettore Sottsass | courtesy: Studio Ettore Sottsass, Fondazione OELLE Mediterraneo Antico) 

Come ho già ricordato  qui , Sottsass viaggiava molto e fotografava sempre e 

ovunque. Nei suoi archivi ci sono più di 150 mila scatti e alcuni d i essi sono 
ovviamente stati realizzati a Filicudi, che tuttavia non era il solo luogo della 

Sicilia cui era affezionato. Tra il ô95 e il 2005, infatti, Sottsass e Radice 

frequentarono molto anche Catania. Furono due loro amici ð Pietro Paterniti e 
Daniela  Corsaro, lui avvocato, lei notaia ð a invitare la coppia in città e a 

fargliela conoscere . E Sottsass, quando  era in giro, trovava sempre il tempo per 
immortalare i luoghi, le architetture, la natura e tutto ciò che attirava la sua 

attenzione.  

Parte di quelle fotografie catanesi ð sia a colori che in bianco e nero, la maggior 

parte delle quali inedita ð è ora pro tagonista di una mostra, intitolata  Catania 
mia!  e curata dalla stessa Barbara Radice insieme a  Iskra Grisogono , con la 

direzione artistica di  Christoph Radl .  

Lôesposizione, promossa e prodotta dalla Fondazione OELLE Mediterraneo 

Antico  in collaborazione con lo Studio Ettore Sottsass, inaugurerà il prossimo 20 

novembre e rimarrà allestita fino a maggio 2023.  

https://www.frizzifrizzi.it/2022/03/30/le-foto-dal-finestrino-di-sottsass-in-mostra-alla-triennale-di-milano/
https://www.balarm.it/news/quel-fascino-di-cui-non-puoi-piu-fare-a-meno-come-catania-ammalio-il-noto-fotografo-132799
https://www.balarm.it/news/quel-fascino-di-cui-non-puoi-piu-fare-a-meno-come-catania-ammalio-il-noto-fotografo-132799
https://www.radl.it/
https://www.fondazioneoelle.com/
https://www.fondazioneoelle.com/


77 
 

 

(Foto: Ettore Sottsass | courtesy: Studio Ettore Sottsass, Fondazione OELLE Mediterraneo Antico) 

Pensata per lôopen space del Castello Ursino di Catania e presenta 111 fotografie, 

realizzate negli anni ô90. 

La conferenza stampa trasmessa il 19 settembre u.s. è qui in streaming . 

ñFarei un corso di fotografia, per imparare a guardare il mondo e le cose, per 

imparare a fissare le immagini, cioè a staccarsi dalle cose, metterle in una specie 
di archivio per imparare a leggere luci e ombre e alla fine, per imparare a leggere 

quanto veloce ¯ il tempo che passa.ò (Ettore Sottsass, in ñDi chi sono le case vuote?ò (Adelphi, 2021), 
pensando a cosa avrebbe fatto se avesse dovuto organizzare una scuola di design) 

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

Etto re Sottsass. Catania mia!  
dal 20 novembre 2022 al 21 maggio 2023  

Castello Ursino, | p.zza Federico II di Svevia 3, Catania | ' 095/345830 .  
Orario: tutti i giorni  dalle 9.30 alle 19.00 | Aperture straordinarie e festività: 

Venerdì 24 dicembre 9.30 ï 13.00, Sabato 25 dicembre CHIUSO, Venerdì 31 
dicembre 9.30 ï 13.00  

 

ñVivian Maier, The Self-Portrait and its Doubleò 

Comunicato stampa da https://www.comune.siena.it/  

Arrivano a Siena le fotografie della famosa tata - fotografa Vivian Maier: dal 
16  dicembre  il complesso museale Santa Maria della Scala ospiter¨ lôesposizione 

ñVivian Maier. The Self-Portrait and its Doubleò composta da 93 autoritratti che 

attraversano la misteriosa vita dellôartista americana. 

La mostra, a cura di Anne Morin (diChroma photography)  e Loredana De Pace, 
promossa dallôassociazione Lux ï Dopolavoro Fotografico e organizzata dal 

Comune di Siena, in collaborazione con la Fondazione Antico Ospedale Santa Maria 
della Scala, ripercorre lôopera della famosa tata-fotografa che, attraverso la 

fotocamera Rolleiflex e poi anche con la Leica, trasporta i visitatori per le strade di 
New York e Chicago, dove i continui giochi di ombre e riflessi mostrano la presenza -

https://www.youtube.com/watch?v=x-sRy2L0igI
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assenza dellôartista che, con i suoi autoritratti, cerca di mettersi in relazione con il 

mondo circostante.  

 

  

Self portrait, New York, 5 maggio 1955 ©Vivian Maier  

Vivian Maier ha lavorato come bambinaia dai primi anni ó50 e per oltre 
quarantôanni. Tutta la sua vita ¯ trascorsa nellôanonimato fino al 2007, quando il 

suo corpus fotografico  è venuto alla luce. Un patrimonio composto da oltre 120.000 
negativi, pellicole super 8 e 16mm, varie registrazioni audio e centinaia di rullini 

non sviluppati.   

Il suo hobby travolgente ha finito per farla diventare una pioniera della street 
photography,  anticipando i tempi e le mode, al punto che nella storia della 

fotografia si colloca a pieno titolo al fianco di Diane Arbus, Robert Frank, Helen 

Levitt e Garry Winogrand.   

Nelle splendide immagini in mostra al pubblico -  dal  16 dicembre 2022  al 16 marzo 
2023  -  al complesso museale Santa Maria della Scala vedremo la seconda metà 

del Novecento con gli occhi e negli occhi di unôicona della storia della fotografia: in 
una location quanto mai affascinante quale quella dellôantico Ospedale nel centro 

storico di  Siena.   

Lôimmenso patrimonio fotografico di Vivian Maier, venuto alla luce per puro caso 

solo grazie al fortuito ritrovamento da parte del giornalista americano John Maloof, 
ci trasporta fra le strade e di fronte alla gente delle metropoli statunitensi, a  

scoprire il mondo dellôinfanzia che lei conosceva molto bene, e in particolare a 
conoscere  ñMiss Vivò attraverso quegli autoritratti con cui lôautrice sembra 

cercare un posto nel mondo. Un messaggio universale  e quanto mai attuale 

che in qualche modo,  tra ttandosi di autoritratti, riguarda tutti noi , specie in 
questo periodo complesso in cui, dopo la pandemia, abbiamo bisogno di ri -

conoscerci nuovamente.  

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

ñVivian Maier. The Self-Portrait and its Doubleò 

dal 16 dicembre 2022  al  16 marzo  2023  

Curatrice Anne Morin, co -curatrice Loredana De Pace  

Sede mostra: Siena, complesso museale Santa Maria della Scala. Piazza Duomo,1  
Per informazioni: tel. +39 0577 534505; 534507; 292106  

mail :  info@santamariadellascala.com  
Sito web  : www.santamariadellascala.com  

 

mailto:info@santamariadellascala.com
http://www.santamariadellascala.com/
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Lôillusionista del web: ecco chi ¯ il fotografo che 

stravolge la prospettiva architettonica  
 

da https://www.ad - italia.it  
 

 
Il ponte pedonale di Düsseldorf in Germania  - Courtesy of Hugo Suissas. ©suissas 

 

Una cerniera che divide in due parti uno storico palazzo del centro di Lisbona 

lasciando comparire uno spiraglio di cielo. Un  grattacielo dalle forme nette e 

rigide  che si trasforma in un comune e pratico taglierino. Un ponte ad archi che, 

riflesso sullôacqua, assume le sembianze di uno schiaccianoci. 

 E poi ancoraé La scala a chiocciola delle tradizionali case cinesi, nella zona di 
Bugis a Singapore, che si trasforma nei trucioli di una matita appena temperata 

e, un ponte sospeso che prende la forma di una pistola ad acqua per bambini.  

Queste e molte altre le opere fotografiche realizzate dall'illusionista del web, il 

giovane artista di origine portoghese  Hugo Suissas  che, grazie allo studio della 
giusta angolatura e al magico potere della prospettiva, è in grado di trasformare 

oggetti di uso comune co me ad esempio una  lampadina, una colorata carta di 
caramelle, un evidenziatore o una semplice cannuccia, in una vera e propria 

architettura.  

 

https://www.ad-italia.it/
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Le scale a chiocciola colorate sul retro delle tradizionali case di negozi cinesi                                                          

nella zona di Bugis, Singapore - Courtesy of Hugo Suissas. ©suissas 

Surreali, sorprendenti e decisamente fuori dal comune, gli scatti fotografici di 

Hugo Suissas diventano il giusto compromesso per lasciarsi catapultare 
visivamente in un mondo nuovo. Un mondo curioso e umoristico fatto di forme 

e colori cangianti , attraverso i paralleli che lôartista stesso traccia tra le forme 

degli oggetti di uso quotidiano e gli ambienti urbani circostanti.  

Trasformando quindi semplic i ponti e paesaggi in  luoghi fantastici , o oggetti come 
chiavi, frutta e giocattoli per bambini in accessori magici, il risultato è un percorso 

fotografico che, in ogni scatto, racconta una storia diversa e un'idea non casuale.  

«Quello che mi ispira nella  mia vita di artista è sapere che l'arte e le idee possono 

produrre miracoli. Credo che la creatività possa essere magica e possa aiutare le 
grandi sfide del mondo. La mia testa non sa cosa significhi la parola ñfermatiò. E, 

dato che il mondo non si ferma mai, direi che ¯ unôottima combinazioneè, queste 

le parole del fotografo portoghese rilasciate in una recente intervista.  
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La Cattedrale di Nossa Senhora Aparecida a Brasilia, 

capitale del Brasile- Courtesy of Hugo Suissas. ©suissas 

---  per altre immagini: link  

Bruce Gilden ï The Circuit  

da www.dewilewispublishing.com 

Bruce Gilden non si è mai preso una pausa dalla sua fotografia.  Tranne una volta, 

in quella misera primavera del 2020 quando il primo attacco di Covid ci fece 
prigionieri.  Bloccato nello stato di New York senza assistente, e lasciato con la sua 

Leica, sua moglie e un'auto, Bruce "bloccato" stava impazzendo.  

Alla fine di maggio, dopo la morte di George Floyd, la Storia è venuta in soccorso 

con le massicce proteste scoppiate in tutta New York City.  Bruce è andato a 
esplorare, guidando avanti e indietro nella zona di guerra di Brooklyn e 

camminando per miglia e  miglia per strada alla ricerca dei raduni.  Fino a un giorno 
speciale all'inizio di giugno al Barclays Center, quando la storia di Bruce and the 

Bikers è decollata.  

Bruce si è trovato intrappolato proprio nel mezzo di una folla rumorosa e 
spettacolare di m otociclisti, prevalentemente neri.  Era appena atterrato in una 

corsa in preghiera per George Floyd chiamata dal misterioso "Circuit", come la 
comunità di motociclisti neri di New York soprannomina la loro enorme rete e i suoi 

numerosi affari sociali.  Dopo di che, Bruce aveva solo un'idea in mente: "Find the 

Bikers..."  

https://www.ad-italia.it/gallery/hugo-suissas-illusionista-fotografo-prospettiva-architettonica/
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da óThe Circuitô ÉBruce Gilden / www.dewilewis.com 

E così iniziò una relazione che continua ancora oggi.  Determinato a esplorare la 

vera 'Bike life' di questa comunità sconosciuta e spesso temuta, Bruce ha 
intrapreso l'itinerario sociale dell'MC 'Circuit', fotografando instancabilmente 

dentro e fuori New Y ork e oltre gli eventi in cui la famiglia dei motociclisti si 
incontra.  Entro la fine dell'estate, i Bikers avevano un soprannome per Bruce ï lo 

chiamavano 'Ovunque'.  Ora che è un membro abituale del circuito, con molti buoni 
amici all'interno della comuni tà, è cambiato in "OG" (Old Guard) o semplicemente "Bro".  

 

 

da óThe Circuitô ÉBruce Gilden / www.dewilewis.com 

Nato a Brooklyn, New York, Bruce Gilden è meglio conosciuto per la sua fotografia 

di strada.  Ha pubblicato oltre venti libri.  Membro  della prest igiosa Agenzia 
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MAGNUM, è Guggenheim Fellow e ha vinto diversi premi tra cui The European 

Publishers Award For Photography.  

---  per altre immagini : link  

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

Bruce Gilden : The Circuit  

copertina  rigida , 128  pagine,  80  tavole  a colori , 300  mm  x 260  mm  
ISBN:  9781911306917 , £ 40,00  |  www.dewilewispublishing.com  

 

Grandi fotografie senza fotografo  

di  Enrico Ratto  da https://www.rivistastudio.com/  

  

Dopo molto tempo dedicato a dare importanza allôautorialit¨, anche il mondo 
della fotografia ha scoperto la bellezza delle immagini anonime.  

 
 

Collezionare opere senza firma, catalogare il fascino dellôanonimato. Sono anni che 
materie come il design si appassionano a objets trouvés e a tutti gli strumenti 

anonimi che ogni giorno ci passano tra le mani. Ma anche il digitale, dove le cose 
più affa scinanti avvenute negli ultimi ventôanni hanno alle spalle un anonimo o uno 

pseudonimo, lo raccontano bene le inchieste di Andrew O ôHagan raccolte in  La vita 
segreta  (Adelphi). Un tema che ha prodotto libri, mostre ma soprattutto 

conversazioni con quel tono stupito di chi scopre qualcosa di inaspettato. Anche la 
fotografia, dopo molto tempo dedicato alla ricerca dellôautorialit¨, di una 

reputazione a supporto del contenuto, di recente ha  scoperto che la firma può 

valere parecchio, soprattutto quando non cô¯.  

Durante lôultimo Paris Photo  ï la fiera della fotografia più importante al mondo che 
si è svolta a Parigi la seconda settimana  di novembre ï la fotografia vernacolare, 

quella priva di intenzione artistica, ha avuto un ruolo di primo piano nellôinteresse 

delle gallerie e dei collezionisti. Durante la manifestazione,  Le Monde  ha dedicato 
un lungo  articolo  alle gallerie che hanno portato in fiera lavori nati da immagini di 

cui non si conosce lôautore: stampe ritrovate nei mercati delle pulci o negli 
scatoloni passati di mano in mano attraverso traslochi e eredità, fotografie 

https://www.dewilewis.com/products/the-circuit
http://www.dewilewispublishing.com/
https://www.rivistastudio.com/autori/enrico-ratto/
https://www.adelphi.it/libro/9788845932151
https://www.adelphi.it/libro/9788845932151
https://www.parisphoto.com/
https://www.lemonde.fr/culture/article/2022/11/10/a-paris-photo-les-images-anonymes-sortent-de-l-ombre_6149384_3246.html
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acquistate per poco denaro e poi, una volta lavorate e organizzate in un progetto 

organico, riproposte in fiera come oggetti da collezione.   

«La fotografia vernacolar e è la stragrande maggioranza, in termini di produzione 

fotografica» spiega Clément Chéroux, curatore del settore fotografia del MoMA e 
autore del  libro  Vernaculaires. Essais dôhistoire de la photographie (Poin du jour, 

2013). Insomma, ¯ come se per tutto questo tempo ci fossimo interessati allô 1 
per cento della produzione ï quella dei fotografi di professi one ï e 

improvvisamente ci fossimo accorti dellôaltro 99 per cento nascosto, un 
atteggiamento diffuso, che non riguarda solo la fotografia. Il baricentro 

dellôoperazione si sposta cos³ dallôautore al curatore, ¯ lui a selezionare le immagini 
e rintracciare  nuove concettualità. E chi acquista queste stampe, da amatore 

diventa collezionista.   

Lôesempio pi½ noto degli ultimi anni ¯ The Anonymous Project , il progetto di Lee 
Shulman  nato nel  2017, cresciuto a dismisura, presentato durante il prestigioso 

festival Rencontres de la Photographie dôArles nel 2019, pluripremiato, scelto come 
immagine copertina delle più importanti manifestazioni fotografiche degli ultimi 

anni. Tutto è partito da un a scatola di diapositive acquistata da Lee Shulman ï non 
un fotografo, ma un collezionista e regista cinematografico ï con materiale in 

Kodachrome da 35 mm, estetica Mid -Century, collocabili tra gli anni Cinquanta e 
gli Ottanta, fotografie private provenie nti prevalentemente da Gran Bretagna e 

Stati Uniti.  

Shulman inizia a costruire un archivio digitale, selezionando le immagini da 

scansionare e poi stampare in medio e grande formato. Lôobiettivo ¯ ridare nuova 
vita e nuovo significato a queste fotografie, le organizza in temi, per esempio: il 

viaggio, l e vacanze, le feste di famiglia. Editori come Taschen e gallerie come Polka 
si appassionano al progetto e il mondo della fotografia inizia a parlarne. Lee 

Shulman inizia a ricevere nuove scatole contenenti mi gliaia di nuove immagini, ad 

oggi sembra siano ottocentomila, di cui dodicimila digitalizzate.  

The Anonymous Project diventa il luogo di conservazione di una certa memoria 

collettiva e, per quanto riguarda il tema dei diritti di riproduzione, lôambito ¯ quello 
del ready made, del far rivivere ï legittimamente ï lôopera sotto un ôaltra forma. 

Martin Parr, fotografo Magnum e gran collezionista di libri fotografici, celebre per 
aver a lungo documentato gli stili di vita delle persone comuni, entra in contatto 

con Lee Shulman e insieme producono il libro  Déjà View  (Éditions Textuel, 2021), 
nel quale una parte delle immagini selezionate da Lee Shulman viene affiancata ai 

ritratti del fotografo britan nico. Gli anonimi e le opere firmate entrano in dialogo.  

«Dietro la fotografia anonima si ritrovano le classi sociali e le vite personali» scrive 

Francois Cheval, collezionista di album fotografici dei periodi tra le due guerre 
mondiali «vediamo le loro os sessioni, la recita che le persone mettono in scena 

quando vivono le loro vite». Ad un certo punto ci si chiede che senso abbia calare 
dallôalto un fotografo per documentare la societ¨, quando possiamo raccogliere e 

organizzare le immagini prodotte da quel la stessa società, senza condizionamenti 

da esigenze autoriali.  

In questo senso, nel 2009, i fotografi italiani Arianna Arcara e Luca Santese, del 

collettivo Cesura, per uno dei loro progetti più riusciti avevano fatto ricorso proprio 
alle immagini ritrova te. Erano partiti per documentare, come fotografi, la Detroit 

della crisi dei subprime e del crollo dellôindustria automobilistica. Entrando nelle 
centrali di polizia e nelle case abbandonate hanno rintracciato fotografie dei 

documenti, foto di famiglia, f oto segnaletiche, insomma un immenso archivio 
storico della città. Quel che è successo dopo è diventato un caso di studio: i due 

fotografi hanno cambiato in corsa il progetto, abbandonando la macchina 
fotografica e il loro ruolo di autori per fare riemerge re quelle foto ritrovate, in grado 

https://www.librairiejeudepaume.org/livre/9782912132697-vernaculaires-essais-d-histoire-de-la-photographie-clement-cheroux/
https://www.anonymous-project.com/en/about/
https://www.editionstextuel.com/livre/deja-view
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di documentare il decadimento della città in modo molto più efficace, il lavoro è 

raccolto nel libro  Found Photos in Detroit .  

Sempre in Italia, durante un  Mia Fair  di qu alche anno fa ï la fiera della fotografia 

che ogni anno si svolge a Milano ï un collezionista privato ha affittato uno stand 
per esporre una selezione del suo archivio di immagini acquistate nei mercatini e 

online. Ogni immagine era accompagnata da una did ascalia che ne raccontava la 
storia, solo che questa storia era stata inventata dal collezionista stesso. Le 

immagini e le loro storie verosimili vennero tutte vendute durante i primi due giorni 

della manifestazione.  

Qualcuno si domanda: ma perché proprio  adesso? Cô¯ un dettaglio che inserisce 
questo fenomeno nel momento storico. Parte di quelle immagini esposte al Mia di 

Milano, così come parte delle immagini anonime in circolazione, arrivano dagli 

immensi archivi delle agenzie di stampa chiuse o fallite a causa della crisi 
dellôeditoria: non tutti i loro archivi hanno trovato spazio nei musei, nelle fondazioni 

o sono stati acquisiti da agenzie più grandi (Getty, su tutte). Molte stampe, 
diapositive e negativi sono stati abbandonati, sono finiti su ebay e nei mercatini, 

senza lôindicazione di un autore n® la didascalia originale.  

Quello che si è messo in moto, così, è un doppio fenomeno. Se da una parte si 

intravvede un certo snobismo, in tempi di riciclo, di riscoperta, di disvalore del 
marchio ï che prom ette e non mantiene, immerso come è nelle contraddizioni del 

mondo contemporaneo ï e quindi di fascino verso lôautenticit¨ dellôunbranded , 
dallôaltra sembra esserci una motivazione meno collettiva e pi½ personale. 

Lôassenza di una firma libera la fantasia.  

Utile sarebbe capire se vale anche lôopposto, se la firma mette un freno alla 

creatività. Di sicuro, ognuno di noi, di fronte ad una sequenza di immagini 
anonime, è finalmente libero di inventare una storia senza i vincoli imposti 

dallôautore. Lôopera anonima permette di decontestualizzare, di muoversi nel 

tempo e nello spazio, di andare a riempire un vuoto altrimenti già riempito dalla 
firma, dalla biografia, dallôintenzione dellôautore. Per questo non cô¯ atteggiamento 

nostalgico in questo genere di pro getti, il vintage ¯ unôaltra cosa. Queste sono 
immagini che tornano in vita, che sono reinserite in un contesto tutto nuovo, sono 

storie passate ricollocate ï da un collezionista o da un curatore ï nel tempo 
presente. Con un risultato così potente, qualcun o ha bisogno di scattare ï e firmare 

ï nuove foto?  

Lôistrionica arte fotografica di Roberto Vigasio 
 

di Luca Quaresimi da https://www.popolis.it/  
 

Facile la citazione ñUno, nessuno, centomilaò. In realt¨, in questa istrionica mostra 
fotografica, sono, invece, un numero precisato di fotografie ad essere esposte, 

tante quante risultano quelle che si strutturano a frutto degli scatti fotografici che 
attengono al ciclo mirato di una ragionata produzione.  

Come nellôaccennata opera letteraria pirandelliana, dove il profilo identitario 
procede in una gemmazione che ne differenzia la caratterizzazione, nel caso di 

questa esposizione, un diversificato coniugarsi, esercitato da una stessa referenza 
di interpretazione , avviene mediante quel visivo comporsi che si riconduce ad una 

univoca figura mutante, quella del fotografo autore, sperimentabile, nel suo 

approccio compositivo, nella oltremodo perseguita natura di una versatile e 

differenziata estrinsecazione.  

Vigasio,  nome, qui, non della località veronese, ma cognome a Brescia e da ben 
lungi, legato al mondo qualificato della fotografia, sottoscrive, nella figura di 

Roberto Vigasio, questo complessivo cimento, nel raccontare sé stesso entro lo 

https://www.miafair.it/
https://www.popolis.it/
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stile di una rappresenta zione fotografica, esponenzialmente argomentata 

nellôinsieme di una volitiva sintesi di riferimento. 
 

 

ñSelfportraitproject365ò, questo ¯ il titolo della mostra in questione, ¯ allestita al 
ñMa.Co.F. Centro della Fotografia Italianaò di via Moretto 78 a Brescia, fino a quel 

4 di dicembre che il 2022 interseca nella ennesima domenica del calendario 
dellôavvento natalizio, osservando gli orari di apertura dalle ore 15 alle ore 19, con 

chiusura al pubblico il lunedì.  

Senza eccessive finzioni scenografiche, as secondando intuizioni sempre assimilate 

ad un corredo di soluzioni strutturate in aderenza al mondo reale, queste fotografie 
hanno ciascuna una ispirazione differente da poter mostrare, come lo stesso 

fotografo, protagonista di questa mostra di immagini di mensionate in uguale 
formato, procede a spiegare: ñ(é) Si tratta di un lavoro fotografico di autoritratto 

che mi ha visto scattare ogni giorno, per 365 giorni, una fotografia di me stesso. I 
miei fedeli compagni di viaggio sono stati un semplice smartphone , le mie emozioni 

e la mia creatività. Non ho utilizzato attrezzature di studi professionali, né per lo 

scatto né per la post produzione. Questo progetto mi ha permesso di dare 
concretezza alla mia concezione di fotografia, intesa, non tanto, come atto tec nico, 

ma soprattutto come strumento per confrontarsi con sé stessi e conoscersi meglio. 

(é)ò. 

Questa mirata conversione, ad un focalizzarsi fisiognomico, ha costante baricentro 
nel volto, che, a sua volta, spesso appare in evidenza, vuoi con un particolare  del 

viso stesso, vuoi, invece, con il resto del corpo, principiando, ovviamente dal busto 
o dalla schiena, quali altre parti del corpo, alla stregua del capo, per altro, rasato, 

fotografate, prive di alcuna copertura, come ad esempio, ancora, anche per la  
faccia, è comune interazione, contrariamente a quel netto svelamento che, 

parimenti, continua a poter capitare, con lôapplicazione dei noti dispositivi di 
protezione individuale, alias mascherine, qui, curiosamente, mai utilizzate, nella 

prolifica sequenz a fotografica di questo autore che si inventa di tutto, come, tra 
altri casi ancora, lôuso di parrucche, o stereotipate code giganti di coniglio, o 

copricapo ed occhiali da pilota, cuffie, bavaglie e la sovrapposizione di una fra le 

invalse faccine digital i da emoticons.  
 

https://www.popolis.it/wp-content/uploads/2022/11/mostra-vigasio-3-scaled.jpg
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Lôinventiva ¯, fra lôaltro, rappresentata dal margine di quel corredo fotografico di 

definizione che è sistematicamente posto a risalto del volto reiterato in vari modi, 
nella portata delle rispettive fotografie, sia con accorgimenti tec nici sia con 

accostamenti materiali che con strategici appaiamenti, funzionali a recare la 
declinazione, spesso affidata anche al colore ed alle ombre riflesse, di espliciti 

richiami concettuali verso liberi e inconvenzionali atteggiamenti.  

Come, fra altre  considerazioni, scrive la storica e critica della fotografia, Luisa 

Bondoni, nel catalogo, per lôeditore ñBAMSò, di ñSelfportraitproject365ò, disponibile 
in mostra: ñ(é) Il lavoro di Roberto Vigasio ha in s® diversi aspetti interessanti: 

innanzi tutto che  sia un uomo ad aver scelto, sentendo il bisogno di esprimersi in 
genere autobiografico cos³ forte e potente come lôautoritratto. Vuol dire essere 

padroni di tutta la creazione artistica, dallôideazione allo scatto, a essere soggetto. 

Vuol dire, levarsi, p oco alla volta, diversi strati di pelle, vuol dire avere il coraggio 
di mostrare le proprie fragilità, paure e insicurezze, e, al contempo, dimostrare la 

propria forza e lôaudacia di esporsi (é)ò. 

Una chiave di lettura di questo tenace e coerente lavoro de llôautore, giunto in 

mostra a palazzo Martinengo Colleoni di Brescia, che pare potersi, pure, intrecciare 
con una possibile affabulazione psicologica, a motivo dellôimplicita consistenza 

contenutistica delle fotografie esposte, come, ancora dalle pagine de llôaccennato 
catalogo dellôesposizione stessa, appare sottolineato, fra le riflessioni pubblicate 

dallo psicologo Riccardo Musacchi: ñ(é) Gli specchi non hanno memoria, solo le 
fotografie fermano lôistante e possono essere, spesso, impietose e sempre vere. 

Le stesse fotografie che ci fanno sentire dentro di noi lôimpatto visivo e somatico 
del rivedersi e, forse, cominciare a provare empatia per lôAltro da s® che, in fondo, 

è sempre e solo un riflesso di noi stessi ò. 

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

Roberto Vigasio | #self portraitproject365   

dal 5 novembre al 4 dicembre 2022  
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Macof ï Centro della fotografia italiana , Via Moretto 78 , 25121 Brescia  

'  3663804795   |  info@macof.it  
orario : Da martedì a domenica, dalle 15.00 alle 19.00  

 

Marie Tomanova:  It  Was  Once  My  Universe   

da https://superlabo.com/  

Le fotografie di  It  Was Once  My Universe  sono state realizzate tra il 16 dicembre 
2018 e il 5 gennaio 2019 durante il primo ritorno a casa di Marie Tomanova dopo 

oltre otto lunghi anni nella sua fattoria di famiglia nella Moravia meridionale, nella 
Repubblica Ceca.  Non era stata una sua scelta rimanere lontana da casa così a 

lungo, ma non poteva tornare.  E per lei, era doloroso essere via.  

 

©Marie Tomanova,  dalla serie It Was Once my Universe , 2018ï2019. Per gentile concessione dell'artista 

Dopo essersi laureata in pittura, Tomanova si è trasferita negli Stati Uniti nel 2011 
e ha iniziato a usare la fotografia come mezzo per elaborare i suoi sentimenti di 

dislocamento che vivevano  lì.  Durante questo periodo negli Stati Uniti, quando le 
cose erano difficili, ha rivissuto e idealizzato la sua casa nella sua mente, quindi 

quando è effettivamente tornata nella Repubblica Ceca nell'inverno del 2018, non 
era preparata per la profonda con fusione e conflitto che ha trovato in lei stessa 

essendo a casa.  Durante questo periodo di assenza, sentiva di essere diventata 

aliena, eppure le apparteneva ancora.  Era casa, ma lo era anche New York City.   

John Berger scrive: "Emigrare è sempre smantella re il centro del mondo, e quindi 
trasferirsi in uno smarrito, disorientato, di frammenti".  Una volta  era  il  mio  

universo  si tratta di questo.  Si tratta di sentimenti contraddittori e 

disorientamento.  Riguarda la casa, la famiglia, la distanza e il tempo.  

Marie Tomanova , nata in Repubblica Ceca, è cresciuta in una città di confine della 

Moravia meridionale, Mikulov.  Dopo aver ricevuto un MFA in pittura è partita per 
gli Stati Uniti.  Passando alla fotografia lo spostamento, l'identità, il genere e la 

memoria sono diventati temi chiave nel suo lavoro.  

La sua serie in corso di  autoritratti  (2014 - ) affronta il senso di spostamento e 

trova il suo posto nel paesaggio americano.  Young American  (2015 - ), presentato 
per la prima volta come mostra personale al Czech Cen ter di New York nel 2018, 

mailto:info@macof.it
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si concentra sull'individualità, l'identità e l'appartenenza nel panorama sociale 

americano.  Il suo ultimo lavoro,  It Was Once My Universe (2018 - ), è un progetto 
in corso e profondamente personale sul suo ritorno a casa nella Repub blica Ceca 

dopo 8 anni di esilio come immigrata che vive negli Stati Uniti.  È stato mostrato 
come parte della sua mostra personale del 2020 con lo stesso nome a 35m2 a 

Praga, nella Repubblica Ceca.   

 

 
©Marie Tomanova,  dalla serie It Was Once my Universe , 2018ï2019. Per gentile concessione dell'artista 

 

Una mostra personale del 2020  Live for the Weather   al Tschechisches Zentrum 
Berlin ha riunito questi molteplici corpi di lavoro ed è stata selezionata tra le prime 

cinque mostre della biennale del Mese e uropeo della fotografia 2020.  

Il primo libro di Tomanova  Young American (Paradigm Publishing 2019) con una 

prefazione dell'acclamato fotografo Ryan McGinley è andato esaurito poco dopo la 
sua pubblicazione.  Le riviste d'arte e di moda traboccavano di 

entusiasmo.  Intrecciando abilmente ritratto e paesaggio per ricontestualizzare ed 
espandere il significato di ciascuno, Tomanova presenta ora, con lo storico dell'arte 

Thomas Beachdel, il suo secondo volume  New York New York  (Hatje Cantz, 

2021) con prefazi one di Kim Gordon.  

Marie Tomanova attualmente vive e lavora a New York.  

--- per altre immagini : link  

---------------  
Marie Tomanova, It Was Once My Universe  
Pubblicato da Super Labo, Prefazione di Lucy Sante,  copertina rigida, 128 pagine, testi 
Thomas Beachdel, Marie Tomanova, 85 illustrazioni (colore), altezza 23,4 x larghezza 27 
cm, ISBN 978-4-908512-61- 2  |   ISBN 978-4-908512-62-9 (Edizione Speciale) 
https://superlabo.com/    www.marietomanova.com    instagram.com/marietomanova 

https://superlabo.com/products/itwasoncemyuniverse-marietomanova
https://superlabo.com/
http://www.marietomanova.com/
https://instagram.com/marietomanova
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Stephen Dock  , Our day will come + Constriction  

da https://loeildelaphotographie.com/  

La Filature, Scène Nationale de Mulhouse  presenta una mostra di  Stephen 
Dock  , Our day will come + Constriction  (Il nostro giorno verrà + 

Costrizione)  

Il nostro giorno verrà  

2012, la New IRA è stata costituita nell'Irlanda del Nord.  Stephen Dock ha deciso 

di recarsi a Belfast in occasione del centenario del patto dell'Ulster celebrato dagli 
unionisti.  La tensione era palpabile, ma non succedeva niente.  Il tempo del 

combattimento armato è finito.  Gli accordi di p ace del Venerdì Santo che mettono 
fine a trent'anni di guerra civile sono stati firmati nel 1998. Ma gli animi non sono 

placati e gli ex belligeranti convivono in una fragile pace.  

 

©Stephen Dock  

In un campo come nell'altro, la violenza, culturale, sociale e politica, vive e 

perseguita gli individui.  Segna i volti dei sopravvissuti e delle nuove generazioni.  

Con un'influenza ancora più forte della violenza fisica, modella il comportamento, 
si inscrive come un'invariante trasmessa di generazione in ge nerazione.  Se l'odio 

tra le comunità ha plasmato l'identità nordirlandese, ha anche lasciato un segno 
indelebile nel territorio.  La vita si ¯ creata attorno alle linee di pace, i ñmuri della 

paceò, apparsi dopo l'agosto 1969. Presenti nelle citt¨, separano gli abitanti dello 

stesso quartiere, a volte sulla stessa strada.  

Le cicatrici della guerra sono ovunque.  Grandi affreschi alle pareti rendono 
omaggio agli ñeroiò, i messaggi dipinti avvertono il visitatore che sta entrando nella 

roccaforte dei repubblica ni o degli unionisti.  I muri parlano.  I tag segnano 
l'appartenenza a gruppi dissidenti, mostrano sostegno ai prigionieri o denunciano 

il sentimento di colonizzazione provato: Brits out!  

L'anno è stato scandito da sfilate, marce e falò, questi falò fatti di  pallet di legno 

che possono misurare fino a trenta metri di altezza, e su cui viene bruciata la 

bandiera irlandese o l'Union Jack.  Ogni evento è eminentemente politico e segna 
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la partizione.  La divisione è profonda e tocca i più piccoli dettagli della vit a 

quotidiana.  Quindi, come fotografare questo conflitto latente che da centinaia di 
anni contrappone due comunità l'una contro l'altra?  Come trasmettere in immagini 

una società così divisa?  

Per rispondere a queste domande Stephen Dock si è recato in Irland a del Nord per 

sei anni, compiendo undici viaggi.  Il fotografo guarda e cerca di capire questa 
incapacità di trovare la pace che lui stesso ha vissuto.  Costituisce un corpus 

fotografico di materiali e segni estratti dall'ambiente quotidiano: ritratti, dett agli 
architettonici, scene di stradaé Le tracce, a volte minuscole, lasciate dal conflitto 

sono prese dal fotografo per renderle visibili.  

La costrizione  

Un anno fa il carcere di Mulhouse, costruito nel XIX secolo vicino al centro della 

città, ha ufficialm ente chiuso i battenti ei suoi 350 detenuti, condannati o in attesa 
di giudizio, sono stati trasferiti nel nuovo centro penitenziario di Lutterbach.  Gli 

edifici che furono eretti negli anni dal 1865 al 1870, qualche tempo prima 
dell'insurrezionale comune d i Parigi e del Trattato di Francoforte che sanciva 

l'annessione dell'Alsazia all'Impero germanico, erano stati utilizzati prima come 
centro abitativo e poi come carcere centro prima di diventare un centro di custodia 

cautelare nel 1998.  

 

   ©Stephen Dock  

Pochi mesi dopo la sua chiusura e il trasferimento dei suoi ultimi detenuti nel 

novembre 2021, Stephen Dock ha potuto accedere allo stabilimento vuoto e 
fatiscente che comprendeva due quartieri per la detenzione degli uomini, un 

quartiere per le donne e un o per i minori, corridoi, cortili pedonali, aule e locali 
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amministrativi, sanitari e tecnici.  Per alcuni giorni ha svolto lì un lavoro fotografico, 

di cui una dozzina di immagini inedite saranno presentate a La Filature.  

A cura di Emmanuelle Vieillard  

copr oduzione Musée Nicéphore Niépce ;  La Filature, Scène nationale de Mulhouse  

con il sostegno del CNAP ï Centre National des Arts Plastiques  

 

Stephen Dock di Constriction  ha anche riunito in un libro trentasei immagini della 

stessa cella della prigione ï dell e sue quattro pareti su cui gli occhi si scontrano e 
del suo angusto spazio di reclusione che porta tracce implacabili delle condizioni di 

detenzione.  Il libro 36 uscirà a novembre 2022.  

livre  36  co-edita da Médiapop e La Filature, Scène nationale de Mulhouse  

con il sostegno della Comunità Europea d'Alsazia;  la Direzione Interregionale dei 

Servizi Penitenziari Strasburgo Grand -Est  

---  per altre immagini : link  

-------------   
Stephen Dock : Il nostro giorno verrà + Constriction  

dal 15 novembre 2022 all'8 gennaio 2023  
La Filature, Scène Nationale de Mulhouse , 20 allée Nathan Katz , 68100 Mulhouse  

www.lafilature.org       www.stephendock.com       '+33 3 89 36 28 28  
orario: dal martedì alla domenica 14:00 ï 18:00 (e nelle serate di spettacoli)  

 

David Yarrow :  Storytelling  
 

da https://www.rizzoliusa.com/  
 

David Yarrow porta il suo lavoro a un livello superiore in questi racconti 

di avventure e disavventure su scala epica.  

Per più di due decenni, il leggendario fotografo britannico David Yarrow ha creato 

fotografie evocative di alcune delle personalità più iconiche del mondo, momenti 
sportivi e fauna selvatica in via di es tinzione.  Con le sue immagini che raccolgono 

ingenti somme per beneficenza, oggi è uno dei fotografi più importanti e più 

venduti al mondo.  

 

© David Yarrow ï Courtesy Rizzoli 

Questo splendido volume  è una retrospettiva del lavoro narrativo di Yarrow, che 

gli è valso ampi consensi nel mercato delle belle arti.  Questo assemblaggio di opere 

davvero impareggiabili porta la magia e la brillantezza del grande schermo in ogni 

https://loeildelaphotographie.com/en/la-filature-stephen-dock-our-day-will-come-constriction-dv/?utm_source=Liste+ODLP+nouvelle+version&utm_campaign=bad02af25f-Edition+of+November+24+2022&utm_medium=email&utm_term=0_-bad02af25f-%5BLIST_EMAIL_ID%5D&ct=t%28Newsletter+EN+11242022%29
http://www.lafilature.org/
http://www.stephendock.com/
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singola immagine.  Ispirato dai grandi registi cinematografici, Yarrow racconta 

storie da l selvaggio West ai pirati dei Caraibi, dalle coste dell'Alaska alle pianure 
dell'Africa, da Manhattan a un vecchio saloon del Montana.  Che siano toccanti, 

drammatici o provocatori, sono sempre epici.  A offrire ulteriori informazioni ci sono 

le foto dietro  le quinte e le narrazioni contestuali in prima persona di Yarrow.  

Il libro presenta un mix di oltre 150 fotografie ancora da pubblicare e già iconiche, 
tra cui il lavoro di incarichi con alcuni dei più grandi nomi e marchi della moda, 

dello sport e della cultura, come Cindy Crawford, Cara Delevingne, Russell Wilson 

, Ciara, e Alessandra Ambrosio.  

 © David Yarrow ï Courtesy Rizzoli  

David Yarrow  scatta fotografie da trentasei anni e si è guadagnato un seguito 

mondiale.  È ambasciatore globale di Land Rover e ambasciatore europeo di 

Nikon.  Cindy Crawford  è una top model e imprenditrice americana.  

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

   David Yarrow:  Storytelling  -  prefazione di Cindy Crawford  

Editore :  Rizzoli , 13 -1/4 x 15  in, c opertina rigida , pagine 336, prezzo $ 1 55,00 /    
ú 160,00 -  ISBN:  978 -0-8478 -7229 -9 

Data di pubblicazione:  01 novembre 2022  
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Pasolini sotto gli occhi del mondo: fotografie e icone  

di Marco Belpoliti  da https://www.doppiozero.com/  

Pasolini è diventato unôicona. Non solo dal punto di vista letterario e culturale ï 
cosa direbbe oggi Pasolini?, ci si chiede spesso ï, ma anche dal punto di vista 

visivo. Come dimostrano le innumerevoli pubblicazioni uscite negli ultimi mesi in 
occasione del centena rio della sua nascita, non cô¯ nessun autore italiano del 

Novecento che sia stato così fotografato come lui.  
 

 
Pier Paolo Pasolini nel suo studio, 1963 © Marisa Rastellinj  

Non solo da agenzie fotografiche, reporter o paparazzi ï Pasolini era perseguitato 

dai giornali anche scandalistici di destra ï, ma anche da alcuni grandi autori del 

Novecento: Herbert List lo ritrae a Roma nel 1953, Cartier -Bresson lo fissa nel 
1959 al Mandrigone, quartiere della capitale, e prima di lui il fotografo ritrovato, 

Paolo Di  Paolo, lo ritrae nel viaggio lungo le coste italiane nella prima epoca delle 
vacanze di massa nel 1954, per non parlare di irregolari geniali come Mario 

Dondero, che lo fissa in un meraviglioso ritratto con la madre nel 1961, o il grande 
Richard Avedon ch e lo cattura nel 1966 in alcuni incredibili scatti in occasione di 

un suo viaggio in America, a New York.   

Se dovessimo mettere in fila tutti gli scatti di fotografi noti e meno noti, alcuni dei 

quali davvero straordinari, avremmo qualcosa di incredibile d al punto di vista 
visivo: lôequivalente in termini numerici, e non solo, delle poesie che ha scritto 

giorno per giorno lungo lôintero corso della sua vita. ñPoesie e fotografieò potrebbe 
intitolarsi questo ipotetico libro di centinaia di pagine coi suoi ve rsi e gli scatti che 

lo ritraggono.   

La mostra che ha reso in parte testimonianza di questa passione della fotografia 

per PPP sôintitola Sotto gli occhi del mondo  ed è stata inaugurata a Villa Manin di 

Passariano, promossa dal Centro Studi Pier Paolo Pasol ini di Casarsa nel settembre 
di questôanno (rester¨ aperta fino allô8 gennaio del 2023). Lôhanno curata in modo 

eccellente Silvia Martin Gutiérrez e Marco Antonio Bazzocchi, e riporta molti di 
questi scatti che si possono vedere nel catalogo pubblicato da Contrasto. Il titolo 

https://www.doppiozero.com/marco-belpoliti
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della mostra è perfetto. Cosa significa  sotto gli occhi del mond o? Si tratta di 

unôespressione di Pasolini che ha sempre pensato di essere guardato, anzi lôha 
desiderato secondo quella particolare di narcisismo che è stato lo stigma della sua 

personalità letteraria e umana ï il primo a capirlo fu già nel 1943 Gianfranco 
Contini scrivendo su un giornale svizzero del suo primo libro di poesie in friulano.   

 

                         Pier 
Paolo Pasolini  con la madre ©Mario Dondero, Archi vio Dondero.  

Narcisismo è una parola chiave per comprendere la sua intera poesia e anche il 
voyerismo rovesciato che PPP ha stabilito con il mondo dellôimmagine. Guardare, 

ma soprattutto essere guardati, sembra il tema delle immagini che lo ritraggono.  

Come il personaggio della mitologia, Narciso, Pier Paolo si specchia nel Mondo e 

non si riconosce, o meglio: non si sente riconosciuto per quello che è, o che 
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vorrebbe essere. Forse non riconosce la propria immagine, non quella prodotta 

dagli scatti dei foto grafi, ma quella che il mondo gli restituisce in varie forme e 
modi. Inoltre, pochi scrittori del Novecento italiano e internazionale sono stati così 

visivi come Pasolini. Lo dimostra il suo passaggio al cinema e anche la sua attività 

pittorica praticata s eppure in modo discontinuo oggi esposta a Roma,  Pasolini  

pittore  (a cura di Silvana Cirillo, Claudio Crescentini e Federica Pirani, Silvana 

editoriale, aperta sino al 16 aprile 2023). Il mondo mi guarda e non mi vuole, dice 

a un certo punto il poeta, intue ndo anche cosa gli accadrà nel 1975.   

Marco Antonio Bazzocchi nel testo che ha scritto per la mostra,  Mi metto in posa , 
coglie alcuni degli aspetti importanti del rapporto di PPP con la fotografia e in 

particolare con la propria immagine, e sul modo con cu i lôhanno guardato i 
fotografi. Consapevole di dover avere unôimmagine pubblica, alla vigilia delle 

riprese di  Accattone , nel 1960 chiama Paolo Di Paolo per farsi immortalare in un 

luogo a lui ben noto, il Monte dei cocci a Roma.  

Ma anche nelle foto del g iovane Pasolini fotografato con un maglioncino bianco 

nella sua casa di via Fonteiana a Roma nel 1957, due anni dopo lôuscita di Ragazzi  

di  vita  (Archivio Luce Cinecitt¨) con il libro sotto braccio, ¯ ben conscio dôoffrire 

unôimmagine di s® che sar¨ guardata dagli altri con curiosità e attenzione.  

Bazzocchi cita un testo di Roland Barthes (in  La camera chiara ) secondo cui 

mettersi in posa significa trasformarsi in unôimmagine: una sorta di autoscatto o 
autobiografia visiva di s® stessi. Lôobiettivo plasma il corpo, e PPP cerca dôaggirare 

il problema dôessere trasformato in un ñesternoò, scrive Bazzocchi sulla scorta del 

saggista francese. Il critico punta il dito su un fatto biografico e psicologico: la 

sensazione che Pasolini ha del proprio invecchiare.  

Le foto ingialliscono, ha scritto il poeta, e ingiallire significa morire, oltre che 
superare di colpo lôet¨ della giovinezza che per il Narciso-Pasolini è fondamentale. 

Che Pasolini abbia fatto di tutto per non ingiallire, per essere sempre ñgiovaneò, 
anche  letterariamente e culturalmente, è un fatto incontrovertibile, un elemento 

che riguarda anche la sua passione erotica per i ragazzi, per il proprio sé giovane, 
il giovane che era stato nelle estati del 1940 sulle rive del Tagliamento e che rivede 

nei raga zzi con cui desidera fare lôamore: il primo ragazzo di vita ¯ lui stesso.  

Bellissime sono le fotografie scattate da Gabriella Drudi, purtroppo non presenti a 

Villa Manin, nei primissimi anni del suo arrivo a Roma dopo la fuga da Casarsa per 
lo scandalo se ssuale che gli ha fatto perdere il posto di insegnante e gli è costato 

lôespulsione dal Partito Comunista. Drudi lo fissa sui barconi ancorati lungo le rive 
del Tevere in costume da bagno: un giovane uomo, magro e muscoloso, bello e 

insieme selvaggio, in p osa come se fosse un personaggio dei suoi futuri libri.   

Ci sono due Pasolini. Uno è il letterato in giacca e cravatta che i fotografi vanno a 
trovare nella sua casa di via Carini 45 prima, e poi in via Eufrate 9, poi, tra lôinizio 

degli anni Sessanta e lôinizio dei Settanta, il periodo in cui si è trasformato in regista 
ed è noto a livello internazionale. Un Pasolini borghese, o piccolo borghese, con la 

madre, seduto davanti alla propria libreria, mentre innaffia i fiori del giardino o 

siede in poltrona, i n compagnia della madre -moglie.  

Ĉ lôintellettuale, il poeta, lo scrittore, lôuomo di successo, del raggiunto successo 
sociale ed economico. Poi cô¯ il Pasolini che sempre in giacca ï è pur sempre il 

professore ï frequenta le favelas della Capitale in mezzo  a gruppi di ragazzini, 
come nei ritratti di Cartier -Bresson o in quelli di Paolo Di Paolo, fotografie che 

mostrano la sua dualità, quella che ritroviamo per interposta persona nei due 

romanzi della periferia romana,  Ragazzi di vita  e Una vita violenta .  
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Pier Paolo Pasolini, 1968 © Ugo Mulas, Archivio Mulas. 

In queste fotografie ci appare meno in posa che nello studio di casa, un viso serio, 
carico di energia, ombroso a tratti, ma sempre curioso. Nelle bellissime fotografie 

di Herbert List o di Max Scheler del 1953 (fotografano insieme e spesso non si sa 
chi abbia scattato dei due) è un giovane di trentun anni con un ciuffo in testa, lo 

sguardo romantico perso nelle strade del qu artiere popolare romano nei pressi di 
Trastevere. Anni dopo lo ritroviamo nelle fotografie di un altro grande fotografo, 

Ugo Mulas a Milano nel 1968, mentre gira  Teorema . 

Il viso scavato, lo sguardo più disincantato, ha iniziato a portare gli occhiali scur i 
come una sorta di difesa dal mondo esterno: niente esce da lui e nessuno lo può 

guardare negli occhi. Mulas lôha ritratto sul set per le strade della citt¨, e ne ha 

fissato il profilo: una silhouette scura sullo sfondo chiaro.  

In questa immagine il foto grafo cattura un aspetto in ombra dello scrittore, la sua 
natura inquieta e notturna, quella di cui dirà in una celebre risposta Italo Calvino 

nel 1975 sulle pagine del ñCorriere della Seraò, dove nomina la propria doppia 
identità di dottor Jekyll e Mr Hyd e, alludendo alla doppia vita diurna di intellettuale, 

poeta e regista, e a quella notturna in cui si immerge nella periferia romana con la 

sua automobile.  

L¨ ora incontra il mondo sottoproletario o almeno quello che resta di quellôuniverso 

da lui scopert o allôarrivo a Roma allôinizio degli anni Cinquanta, e di cui, cupo e 

deluso, allôinizio dei Settanta certifica la morte. 
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    Pier 
Paolo Pasolini, Torre di Chia, 1974 © Gideon Bachmann/Cinemazero. 

Sono le fotografie di Gideon Bachman del 1974, un anno prima della morte, alla 

Torre di Chia, lôedificio con i resti medievali che ha acquistato per costruire un suo 
rifugio in un angolo selvaggio del Lazio, un Pasolini che ha il volto di uno dei 

personaggi del suo  Decameron , il film che ha abiurato insieme ag li altri due della 
Trilogia della vita. Qui non ¯ pi½ lôintellettuale, come scrive Bazzocchi, che ha 

bucato definitivamente ogni mezzo di comunicazione, un ñpersonaggioò. 

O meglio, lo è ma non nel modo con cui è stato fissato sui rotocalchi e i giornali 

negli scatti e nelle istantanee. Appare come un uomo vissuto, che sta invecchiando 
e che continua a pensarsi, e a essere, un uomo giovane: scattante, energico, per 

quanto segnato in viso dal passare del tempo. Ci sembra un Pasolini quasi 
malandrino, simile a i personaggi che ha raccontato nei libri e nei film, un uomo 

che ¯ tante persone e al tempo stesso unôunica personalit¨.  

Sono gli ultimi anni della sua vita, e non lo sa, o forse sì, forse intuisce che qualcosa 

è cambiato e che sta per accadere qualcosa: un destino da lui più volte immaginato 
nella figura del Cristo martoriato, in croce, lôaltra faccia di Narciso nelle poesie 

friulane su cui ritorna nellôultimo periodo. 

Del 1975 è il bellissimo ritratto che gli fa Dino Pederiali. Prima lo ritrae per le str ade 
deserte di Sabaudia, la città edificata dal Fascismo, che Pasolini trova più bella 

delle nuove città del boom economico, poi nella Torre di Chia. Guarda in macchina 
in modo intenso, non interrogativo, non provocatorio, e tuttavia mai arreso. La 

mano da vanti alla bocca su cui si appoggia il viso; la bocca che non si intravede: 

una foto del silenzio?  

Una foto che è stata riprodotta molte volte, quasi il suo ritratto canonico a poca 
distanza dalla morte violenta che dovrà soffrire. Pederiali è il fotograf o che negli 

ultimi giorni di vita lo ritrae nudo dietro i vetri della sua casa di Chia, un lavoro 
fotografico voluto da Pasolini stesso, che ne è il regista: desidera essere colto come 

di sorpresa, mentre è nella camera da letto, mentre legge, mentre è nel la sua 

intimità, una intimità erotica, che si identifica con il suo nudo maschile.   
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Pier Paolo Pasolini, 1975 © Dino Pederiali/Cineteca di Bologna. 

Queste fotografie, la cui storia ho provato a raccontare in un testo incluso 
in  Pasolini e il suo doppio  (Guanda;  vedi recensione qui ), dovevano essere incluse 

nel romanzo che stava scrivendo e che apparirà solo a distanza di tempo, d opo la 
sua morte, col titolo di  Petrolio : la messa in forma narrativa dei temi e degli 

argomenti che andava agitando nei suoi  Scritti corsari  e nella postuma raccolta di 
articoli  Lettere luterane . Un grande e incompiuto romanzo sulla doppia identità 

sessua le del suo protagonista, diviso tra la natura maschile e quella femminile, tra 

lôelemento materno e quello paterno come ha spiegato in un suo testo Alessandro 

Banda.  

Il ritratto più affascinante di questa serie compresa in  Sotto gli occhi del mondo  è 
quello che gli ha fatto Richard Avedon nel 1966. Incorniciato da un riquadro nero, 

come di consueto nella serie dei ritratti del fotografo americano, Pasolini è a braccia 
conserte, con la cravatta e senza giacca. Il suo sguardo è il contrario di quello che  

gli ha scattato Pederiali: sembra sperso nel vuoto, gli occhi scuri sembrano quelli 
di un cieco: non vede o piuttosto non guarda, forse pensa o immagina. Anche 

lôespressione del viso ¯ priva di una definizione: quasi neutra. Avedon ¯ un 

fotografo spietato . 

https://www.doppiozero.com/pasolini-e-il-suo-doppio
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Le sue fotografie vogliono mettere a nudo lôuomo o la donna che fissa col suo 
obiettivo; vuole mostrare lôestrema fragilit¨ dellôessere umano, dimostrando che 

la macchina fotografica può ottenere questo risultato.  

Chi è il Pasolini che ha colto coi suo i scatti? Un uomo distante, impenetrabile, 

chiuso nel suo segreto: umano troppo umano. Non cinico, non sentimentale. Una 
neutralità, ma armata. La fotografia seguente, o forse precedente, scattata da 

Avedon, è invece tutto il contrario. Ci mostra Pier Paol o con il suo impermeabile 
addosso aperto sul davanti; ha tolto le mani dalle tasche o forse sta per metterle 

in tasca.  

 

 
Pier Paolo Pasolini nudo © Dino Pederiali/Cineteca di Bologna. 

Sul viso quasi un sorriso, colto di sorpresa, ci mostra la sua natura di uomo 

indifeso: un homeless, un senza tetto nella vita. Lôha smascherato? Ha scoperto il 
segreto di Pasolini? Cô¯ sempre in PPP una doppia natura: la forza e la tenerezza, 

lôazzardo e il timore, lôostentazione e la ritrosia.  

Forse proprio questa natura duplice costituisce lôelemento pi½ iconico di Pasolini, il 

suo stigma, la forma della sua difficile identità. E forse anche della sua perdurante 
notorietà. Inafferrabile. Al tempo stesso  così vicino e così lontano in immagine. 

Unôicona.  

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

Pier Paolo Pasolini. Sotto gli occhi del mondo  

dal 24 settembre 2022 allô8 gennaio 2023 
Villa Manin,  Piazzale Manin 10, Passariano ï 33033 Codroipo (UD) ï Italia    

www.villamanin.it   -   info@villamanin.it  -  '  +39 0432 821211  
www.centrostudipierpaolopasolinicasarsa.it   -   '  +39 0434 870593  

 - info@centrostudipierpaolopasolinicasarsa.it  
orario: da martedì a domenica 10.00 ï 19.00 , lunedì chiuso  

Aperture straordinarie:  martedì 1° novembre,  giovedì 8 dicembre, sabato 24 dicembre 
fino alle 14.00,  sabato 31 dicembre fino alle 14.00, venerdì 6 gennaio 2023  
 

 

http://www.villamanin.it/
mailto:info@villamanin.it
http://www.centrostudipierpaolopasolinicasarsa.it/
mailto:-info@centrostudipierpaolopasolinicasarsa.it
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Olaf Heine: Human Coditions  
 

Comunicato stampa  
 

Dal 26 novembre 2022, la galleria CAMERA WORK presenta la mostra "Human 
Conditions" (Condizioni umane) con opere del fotografo berlinese Olaf Heine. La 

mostra offre una visione completa della poliedrica carriera dell'artista, che dura 
ormai da 30 anni, e visualizza la sua intenzione artistica. Si tratta della più grande 

mostra personale di Olaf Heine fino ad og gi.   

 

 
Girl descending a Ramp, Brasilia 2012 © Olaf Heine ï Courtesy of Camera Work Gallery 

Con oltre 40 opere, la mostra presenta molte delle opere principali dell'artista e 

nuove fotografie, esposte per la prima volta.  Questa è la mostra più completa di  
Olaf Heine fino ad oggi, presentata esclusivamente dalla galleria CAMERA 

WORK.  Nell'ambito della mostra, il libro fotografico  Olaf Heine: Human 

Conditions  è pubblicato dalla casa editrice Prestel.  

Olaf Heine (*1968 ad Hannover) è ben noto per i suoi ritra tti in scena di musicisti, 
attori, autori e artisti.  Ha studiato fotografia alla famosa Lette -Verein di 

Berlino.  Allo stesso tempo, ha continuato a lavorare con celebrità internazionali, 

concentrandosi sempre sulla musica.  Fino ad oggi, ha creato molte cop ertine di 
album, lavorato per campagne internazionali e video musicali.  Le sue opere sono 

state esposte in tutto il mondo in gallerie e musei e sono pubblicate in numerose 

monografie.  

Olaf Heine è noto a livello internazionale per i suoi ritratti enigmatic i e ricchi di 
dettagli di musicisti, attori, scrittori, artisti visivi e atleti, nonché per le sue 

impressionanti fotografie di architettura e paesaggio. I suoi primi lavori 
commissionati sono stati per le copertine di album di amici -  tra cui Terry Hoax e  

Fury in the Slaughterhouse -  e sono stati il fattore decisivo per Heine per iniziare 
la formazione come fotografo e designer della comunicazione presso il rinomato 
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Lette -Verein di Berlino. La sua svolta internazionale avviene con il trasferimento a 

Los An geles alla fine degli anni Novanta.  

 

 

Da allora ha realizzato ritratti di fama mondiale di personaggi come gli U2, Nick 

Cave, Cate Blanchett, Jared Leto, Bret Easton Ellis, Julian Schnabel, John 
Baldessari, Snoop Dog, Anthony Kiedis e Jon Bon Jovi. Olaf H eine si è affermato 

anche come regista di pluripremiati video musicali, cortometraggi e spot 
pubblicitari. La sua estetica ha plasmato in modo decisivo il linguaggio visivo di 

innumerevoli band, tra cui Die Ärzte e Rammstein, nell'ambito della loro 

plurien nale collaborazione.  

 

 

Anthony Kiedis, Kauai, Hawaii  2018 © Olaf Heine ï Courtesy of Camera Work Gallery  

Tuttavia, accanto ai suoi ritratti di celebrità, Olaf Heine ha sempre prodotto serie 
d'arte dedicate a temi e soggetti particolari.  La sua serie »Rwa ndan Daughters« 

(2019) parla delle vittime del genocidio ruandese (1994).  Con ritratti toccanti, per 

tre anni, Olaf Heine ha fotografato le vittime del genocidio ei loro figli.  

Si ispira all'esplorazione delle complessità, delle influenze e delle potenzial i 
sinergie tra gli individui e il loro ambiente.  I suoi lavori fotografici sono stati 

pubblicati su innumerevoli copertine di album, in quattro libri di fotografia: 
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»Leaving the Comfort Zone« (Hatje Cantz, 2008);  ñTi amo ma ho scelto il rockò 

(Hatje Cantz,  2011);  »Brazil« (teNeues, 2014) e »Rwandan Daughters« (Hatje 
Cantz, 2019) ï e fanno parte di prestigiose collezioni private e pubbliche.  Il suo 

ultimo libro "Human Conditions" è stato pubblicato nell'ottobre 2022.  

 

 

Jonas Burgert, Room of - Ideas, Berlin 2019 © Olaf Heine ï Courtesy of Camera Work Gallery 

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

Olaf Heine : Human Conditions  
26 novembre 2022 ï 4 febbraio 2023  

Camera Work AG, Kantstraße 149, 10623 Berlino, Germania  
orario: dal martedì al sabato 11:00 ï 18:00  

'+49 (0)30 310077 6 -  www.camerawork.de   -   info@camerawork.de    
 

Parti della città sono appena distrutte:  

i negozi fantasma del Kent in immagini  
 

di Killiana  Volpe  da https://www.theguardian.com/   

Nelle sue immagini crude di aziende chiuse e sbarrate, il fotografo Martin Amis ci 

sfida a notare e riflettere su ciò che stiamo rapidamente perden do 

Nel 2018,  il  fotografo  Martin  Amis  ha  iniziato  a lavorare  a un  progetto  sugli  effetti  

della  Brexit  sul  suo  nativo  Kent:  "una  sorta  di  girovagare  in  questo  paesaggio  
desolato  dove  niente  funzionava  e tutto  era  rotto",  così lo aveva  inizialmente  

concepito.  

 

http://www.camerawork.de/
mailto:info@camerawork.de
https://www.theguardian.com/profile/killianfox
https://www.martin-amis.com/
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© Martin Amis  

Immediatamente, Amis (nessuna parentela con il romanziere omonimo) iniziò a 

notare una preponderanza di "negozi chiusi dall'aspetto davvero triste" ai margini 
delle sue città locali.  "Ho pensato: oh sì, ne avremo alcuni", ricorda.  "Poi ho iniziato 

a consta tarne  sempre di più."  C'erano così tante edicole e fiorai chiusi, pub e 

ristoranti cinesi, librerie e bookmaker, le loro finestre sbarrate o imbiancate o 
intonacate con pubblicità di circ hi , che alla fine Amis si rese conto che era 

necessario un progetto c ompletamente diverso per accoglierli tutti.  

 

   © Martin Amis  
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Questo accadeva già prima che la pandemia colpisse, creando città fantasma in 

tutto il paese, seguita dalla crisi del costo della vita che sta portando sull'orlo 
ancora più rivenditori.  "A quel  tempo, le notizie riguardavano gli alti tassi di affari 

e il cambiamento delle abitudini di acquisto", afferma Amis.  ñCi sono state molte 
catene che si sono chiuse, ma non erano solo le catene.  Nessuno riferiva davvero 

di tutti i negozietti che stavano ch iudendo.  Vai in certe parti delle città e lì non c'è 

quasi più niente.  È solo distru zione . 

Nella vetrina di Sam's Spares, un negozio di ricambi per auto a Herne Bay, 
qualcuno ha riorganizzato la segnaletica con la scritta "SPAM"  

 

   © Martin Amis  

Durante lôsolamento Amis ha interrotto di portare avanti  il progetto e d ha 

completato una monografia di paesaggi rurali immersi nella nebbia, che ha 

pubblicato con il titolo  This  Land  . Tornandoci lo s corso autunno, ha notato un 
netto aumento delle chiusure di negozi, soprattutto nelle città più grandi come 

Ashford, da dove Debenhams, H&M e altri importanti rivenditori si erano 
recentemente ritirati.  Più di 17.000 punti vendita di  catene  di  negozi  hanno  

chiuso  in tutta la Gran Bretagna nel 2021, secondo una ricerca commissionata da 

PwC. 

Per quello che sarebbe diventato  Closed   (Chiuso) , il suo terzo libro fotografico, 

Martin  

Martin Amis ha girato per il Kent, saltando città più ricche come Tunbridge Wells e 
Whitstable, dove vive e lavora.  (Il suo lavoro quotidiano è la gestione di un negozio 

online,  Photobookstore.co.uk  , che secondo lui è vagamente ironico in questo 
contesto, anche se è improbabile che Martin Amis abbia messo fuori servizio troppi 

specialisti di libri fotografici fisici.)  

Ha capito subito che voleva scattare  in bianco e ner o.  "Rimuove quasi il lasso di 

tempo  e ti fa riflettere  molto di più ai dettagli", dice.  Le vetrine dei negozi sono 

state per lo più fotografate direttamente, con una macchina fotografica in mano , 
e Martin Amis ha dovuto impegnarsi molto  per tenere fuori da ll'inquadratura il suo 

riflesso.  ñA volte mi inginocchio, o mi metto  ad angolo retto dove c'è abbastanza 

spazio  sulla strada.  Questa è stata una buona parte  della battaglia.  

https://www.martin-amis.com/a212a08cc8-gallery
https://www.bbc.co.uk/news/business-60418435
https://www.bbc.co.uk/news/business-60418435
https://www.martin-amis.com/closed-book
https://photobookstore.co.uk/
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   © Martin Amis  

 

Appropriatamente per un libro sulle città fantasma, le immagini  sono prive di 
persone, anche se le idiosincrasie abbondano.  Nella vetrina di Sam's Spares, un 

negozio di ricambi per auto a Herne Bay, qualcuno ha riorganizzato la segnaletica 

con la scritta "SPAM".  Un muro di bandiere inglesi ci impedisce di vedere l'int erno 
dello studio fotografico di Bridal House a Cliftonville.  (Quando Amis ha fotografato 

lo studio nel 2019, è stato disturbato dai dipendenti di un autolavaggio dall'altra 
parte della strada. Tornando all'inizio di quest'anno, ha scoperto che anche 

l'aut olavaggio aveva chiuso.)  
 

   © Martin Amis  


