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La mostra dal titolo “Passaggi Paesaggi”, a cura di Chiara 
Dall’Olio e Daniele De Luigi, raccoglie fotografie di oltre ottanta 
autori italiani presenti nelle collezioni del Comune di Modena – 
Galleria Civica e di Fondazione di Modena, affidate in gestione 
a Fondazione Ago. La prima, costituita a partire dal 1991 con 
la donazione di Franco Fontana di una parte consistente della 
propria raccolta privata, e la seconda, a partire dal 2007 con la 
nascita del progetto, poi diventato ente, denominato Fondazione 
Fotografia, rappresentano oggi nel loro insieme un patrimonio tra 
i più significativi nel panorama istituzionale italiano dedicato alla 
fotografia. 

Le opere in mostra attraversano diverse decadi: alcune 
immagini sono state realizzate negli anni Cinquanta e Sessanta, 
le più recenti nel decennio in corso. Il percorso offre quindi al 
visitatore uno sguardo che spazia dai maestri del Novecento, alla 
generazione degli artisti emergenti di oggi. 

Il titolo della mostra nasce dall’idea di verificare l’esistenza di 
uno sguardo italiano sulla pluralità di paesaggi che ci circondano, 
capace di collegare come un filo rosso opere delle collezioni 
apparentemente lontane tra loro. Il percorso espositivo si 
incardina su quattro differenti declinazioni dell’idea stessa 
di paesaggio: urbano, naturale, umano e dell’immaginario. 
L’allestimento non è dunque cronologico, ma tematico. In tal modo, 
partendo dalla tradizione della veduta del territorio - tema che 
caratterizza la storia della fotografia italiana nonché le stesse 
collezioni, per il ruolo storicamente esercitato da Modena e 
dall’Emilia-Romagna nell’evoluzione di questo genere - è possibile 
rintracciare una serie di passaggi: dalla generazione dei maestri 
alle ultime, dall’analogico al digitale, da un genere all’altro fino 
al loro superamento, valorizzando le riflessioni sul medium e le 
ricerche di confine. Le sezioni non sono divise rigidamente, ma 
pensate per proseguire una nell’altra, mescolandosi e creando 
un movimento circolare. Tali attraversamenti accompagnano il 
visitatore della mostra nella ricchezza del panorama artistico 
della fotografia italiana, lasciando la possibilità di delineare 
evoluzioni passate e future. 
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Negli sguardi degli autori presentati i paesaggi naturali 
vengono letti come un insieme di segni, trame, tracce, più o 
meno visibili, che raccontano il complesso rapporto dell’essere 
umano con la natura. Passata ormai la stagione dei vedutisti e 
dei naturalisti tout court, la ricerca fotografica sul paesaggio 
nel secondo dopoguerra si concentra sulla relazione uomo/
natura, privilegiando soggetti finora scarsamente indagati 
come le campagne coltivate, le infrastrutture in costruzione 
o abbandonate, sempre nell’urgenza di mostrare il paesaggio 
contemporaneo come ambiente di relazione più che di 
contemplazione. 

Che sia il modo in cui l’essere umano proietta sé stesso 
sulle trame della natura nel darne rappresentazione (Biasiucci, 
Giacomelli, Fontana) o che siano le trasformazioni profonde e 
violente che l’uomo ha attuato sul pianeta ad essere lette in chiave 
descrittiva (Campigotto, Fossati, Pettena, Ventura), storica (De 
Pietri), introspettiva (Agostini, Andreoni) o apertamente critica 
(Niedermayr), le opere di questa sezione portano lo sguardo 
laddove la magnificenza della natura appare sovrastare gli 
indelebili segni della presenza umana. 

La lettura del paesaggio urbano si concentra sul racconto 
della vita che si manifesta nelle città. Gli sguardi dei fotografi si 
soffermano sulle periferie, vero cuore pulsante e rivelatore delle 
reali condizioni e ambizioni del paese, preferendole all’immutato 
centro storico monumentale. L’attenzione va agli spazi abitativi 
che mostrano i segni della semplice quotidianità del vissuto 
(Ghirri), del suo abbandono (Guidi), o come la città si possa 
trasformare in una scenografia surreale grazie alle luci artificiali 
della notte (Barbieri). Trovano ugualmente spazio indagini sulle 
architetture del passato messe in relazione con quelle del 
presente (Gobbi), alla pari di quelle effimere (Monti). Il tutto è 
affiancato dalle monumentali immagini delle industrie (Zanta) e dei 
cantieri (Basilico, F. Jodice) che propongono una riflessione sui 
cambiamenti sottesi alla perenne modificazione degli spazi urbani 
per adattarsi ai desideri di un’economia in continua evoluzione, 
cha al contempo ne abbandona altri al loro destino (Fortugno). 
E in questo contesto si inserisce anche la visione data dalle 
telecamere di sorveglianza dello spazio urbano: contemporaneo 
occhio invisibile che tutto vede e registra (Fenara). 
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Si può osservare e comprendere il paesaggio umano tanto 
dalle fotografie in cui è evidente la traccia della presenza 
dell’uomo, quanto da quelle che includono le persone nello spazio 
dell’inquadratura. 

Molte sono le immagini qui presenti che guardano al Mar 
Mediterraneo: da quelle dedicate al dramma dei migranti, che si 
focalizzano sul problema della loro invisibilità (Biasiucci, Mizzotti), 
ai ritratti che raccontano le sue sponde e i suoi popoli, mediante 
la relazione delle persone con lo spazio fisico, sociale e storico 
(Berengo Gardin, Russo, Cresci, Scianna), fino ai volti di epoche 
lontane che ci fanno dialogare col passato (M. Jodice). 

Altre fotografie mostrano invece frammenti di vita nel 
contesto urbano italiano (Vaccari, Basilico, Lucas). Si trovano qui 
anche immagini realizzate in set cinematografici (Secchiaroli, Lari) 
e mostre d’arte (Colombo), e celebrità accanto a ritratti di gente 
comune, per proporre una riflessione sul rapporto tra arte e 
vita e tra immaginario del cinema e realtà quotidiana (Barrera). 
Altrettanto capaci di raccontare il paesaggio umano sono alcune 
immagini di interni di abitazione (Ghirri, Castella) e luoghi del 
lavoro. L’uso di fotografie d’archivio apre infine allo spazio della 
memoria, personale e collettiva (Guerrieri, M. Zanin) e a quello 
dell’immaginario (Mattes).

L’ultima sezione del percorso espositivo è dedicata ai paesaggi 
dell’immaginario. Diverse opere viste fin qui potrebbero stare 
in questa parte della mostra: la fotografia ha infatti molto 
spesso a che fare con l’immaginario, perfino quando sembra 
semplicemente documentare la realtà. Tuttavia, qui si è voluto 
mettere l’accento da una parte su quelle immagini che, attraverso 
la ripresa fotografica, sembrano voler trasfigurare la realtà 
visibile; dall’altra, su quelle che ci mostrano scene costruite 
appositamente per la fotocamera. 

Ci sono fotografie che spingono il nostro sguardo e i nostri 
pensieri oltre ciò che vediamo nell’inquadratura (Ghirri), che 
tramutano forme reali in astrazione (Giacomelli, Fontana, 
Leonardi) e luoghi reali in spazi mentali (Ceccardi, Gilli, Valentini). 
Sono presenti nature morte che sfidano i confini tra pittura 
e fotografia (Gioli, Migliora, Vitturi, M. M. Zanin). Ci sono poi 
le immagini che hanno per oggetto azioni performative 
(Pasquaretta, Zanetti), scene di finzione (Salvo fotografato da 
Pellion di Persano, Breda) e interventi nel paesaggio naturale 
(Maistrello, Sommariva, Minelli). 
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Legenda:

GCMO 
Collezione Galleria Civica - Comune di Modena

GCMO_FF 
Collezione Galleria Civica - Comune di Modena, Fondo Franco Fontana

GCMO_ER 
Collezione Galleria Civica - Comune di Modena, Deposito Regione 
Emilia-Romagna

FM 
Collezione Fondazione di Modena
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CLAUDIO ABATE (1943 – 2017)
Perfomance di Alighiero Giuseppetti, Roma
1971, Stampa alla gelatina bromuro d’argento, 303 x 405 mm, GCMO 
Foto © Archivio Claudio Abate

Claudio Abate è stato il “testimone oculare” del fermento 
artistico avvenuto in Italia dalla metà degli anni Sessanta fino a 
tutta l’avanguardia del decennio successivo. Le sue fotografie, 
considerate preziosi e a volte unici documenti degli eventi, delle 
performance, degli happening e delle opere di quegli anni, non 
sono la testimonianza fredda di un evento artistico ma “una 
visione affettiva dell’opera in oggetto” (A. Bonito Oliva).

GIAMPIETRO AGOSTINI (1960 - 2025)
Attesa, dalla serie “Tracce”
1998, Stampa alla gelatina bromuro d’argento, 304 x 368 mm, GCMO

Nella sua ricerca Agostini ha spesso guardato al rapporto tra 
uomo e paesaggio, anche in senso simbolico. In questa serie 
di fotografie l’autore “tende a ridurre il paesaggio alle fasce 
essenziali di cui esso originariamente si compone: il cielo, la terra, 
l’acqua, [per] riportare la fotografia alle sue origini - la luce e il 
buio, il negativo e il positivo” (R. Valtorta).

LUCA ANDREONI (1961)
Orridi 193, dalla serie “Non si fa in tempo ad avere 
paura”
2007-2009, C-print su Diasec, 1250 x 983 mm, FM

La serie “Non si fa in tempo ad avere paura” è il racconto 
visivo di cosa può essere un passaggio: luogo per cui si passa, 
attraversamento di uno spazio, cambiamento. E può essere così 
veloce da rendere difficile la percezione di tutte le implicazioni 
connesse. Il gruppo di immagini Orridi rappresentano il secondo 
momento di questo percorso in tre capitoli attraverso tunnel 
artificiali, gole scavate dall’erosione naturale e crepacci.
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LUCA ANDREONI (1961) 
ANTONIO FORTUGNO (1963)
Tracce 2
2001, C-print, 800 x 640 mm, GCMO

Andreoni e Fortugno hanno lavorato insieme dal 1994 al 2006. 
Cresciuti all’interno della fotografia italiana di paesaggio, il 
loro lavoro è stato caratterizzato da forti valenze simboliche, 
coniugate a ricerche formali rigorose. Tracce 2 è un’indagine sui 
grandi edifici residenziali di Milano, per lo più situati in periferia, 
caratteristici di molte città europee. Poche, quasi invisibili, le 
tracce della presenza degli abitanti.

ENRICO APPETITO (1936 – 2003)
Monica Vitti e Carlo Chionetti ne “Il deserto rosso” 
di Michelangelo Antonioni
1964 (2015), Stampa inkjet giclée fine art, 400 x 398 mm, GCMO

Durante la sua carriera di fotografo di scena Enrico Appetito ha 
lavorato con i registi più affermati del panorama cinematografico 
nazionale, tra i quali Michelangelo Antonioni e Carlo Verdone. 
L’artista metteva la sua fotocamera al servizio del film, non 
solo per documentare, ma anche per cogliere le relazioni tra il 
registra, gli attori e il paesaggio.

VASCO ASCOLINI (1937) 
L’Orangerie a Génève
1990, Stampa alla gelatina bromuro d’argento, 400 x 241 mm, GCMO_FF 

Ascolini ha fotografato a partire dagli anni Ottanta numerosi 
luoghi della cultura, musei, giardini, spesso su committenza 
istituzionale, caratterizzando le proprie immagini con neri ampi 
e profondi, capaci di alterare la percezione del soggetto e creare 
atmosfere metafisiche ed enigmatiche.
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OLIVO BARBIERI (1954) 
Modena
1994, C-print, 609 x 1001 mm, GCMO	

Modena
1994, C-print, 1001 x 603 mm, GCMO 

Dall’inizio degli Ottanta e per un trentennio, Olivo Barbieri ha 
lavorato intensamente sulla percezione del paesaggio urbano 
mediata dall’illuminazione artificiale, dando vita a un corpus di 
centinaia di immagini realizzate in varie parti del mondo. Questa 
fotografia di Modena è stata realizzata nell’ambito del progetto 
“Gli occhi sulla città” promosso dalla Galleria Civica.

site specific_MODENA 08
2008, Dittico, Stampe inkjet, 305 x 428 mm ciascuna, GCMO

Tra il 2004 e il 2017 con il progetto site specific Barbieri 
ha fotografato dall’alto molte delle più importanti città e 
metropoli del pianeta, offrendo una lettura dei loro mutamenti 
e giocando al contempo con la percezione di scala. Nel 2008 
gli fu commissionato di riprendere dall’elicottero Modena, 
introducendo attraverso particolari tecniche di trattamento delle 
immagini il tema della sorveglianza e del controllo. 

GIORGIO BARRERA (1969)
Finestra #1/2
2008, Stampa fine art ai pigmenti montata su alluminio, perpex e 
cornice, 983 x 1225 mm, GCMO

Nella serie “Attraverso la finestra”, Barrera ritrae persone 
all’interno delle loro case, fotografandole dall’esterno dell’edificio. 
L’uso di tecniche di illuminazione da studio, unitamente a una 
parziale spontaneità della scena, gli permette di creare immagini 
ambiguamente sospese tra realtà e finzione. 
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GABRIELE BASILICO (1944 – 2013) 
Milano
1982, Stampa alla gelatina bromuro d’argento, 306 x 404 mm, GCMO_FF

La ricerca fotografica di Basilico ha come soggetto privilegiato la 
città quale realtà costruita e plasmata dall’uomo. È qui che prende 
forma il concetto di “lentezza dello sguardo” attraverso il quale 
l’artista ha osservato, indagato, ordinato e registrato il paesaggio 
contemporaneo.

dalla serie “Dancing in Emilia”
1978 (2016) , Stampa ai pigmenti puri, 1300 x 1000 mm, GCMO

Nella primavera 1978 Gabriele Basilico viene incaricato da 
Alessandro Mendini, direttore della rivista “Modo”, di esplorare 
il nascente fenomeno dei dancing in Emilia-Romagna, definiti 
dall’autore stesso “una vera rivoluzione nel sistema del 
divertimento di massa”. Ne nasce un ritratto leggero e ironico di 
un territorio, di un’epoca e di una generazione tra tradizione e 
rottura delle regole. 

Bilbao, dalla serie “Porti di mare”
2008, Stampa gelatina al bromuro d’argento montata su alubond, 
1000 x 1220 mm, FM

Nel 1984 Basilico viene chiamato a partecipare alla più grande 
committenza pubblica, la Mission Photographique de la DATAR, 
per interpretare le trasformazioni del paesaggio dovute alla 
società post-industriale. In questa occasione nasce la serie “Porti 
di mare” che segna una svolta nella sua pratica artistica: la veduta 
del paesaggio si apre a spazi sempre più ampi, mantenendo la 
massima nitidezza dei dettagli.
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Casalecchio di Reno, case Andreatta, dalla serie 
“L.R. 19/98 La riqualificazione delle aree urbane in 
Emilia Romagna”
2001, Stampa gelatina al bromuro d’argento montata su alluminio, 
600 x 900 mm, GCMO_ER

Tra l’aprile e il giugno 2001 Basilico eseguì, su incarico della 
Regione Emilia-Romagna, una campagna fotografica sulle 
principali aree che sarebbero state oggetto, di lì a poco, di 
importanti interventi di riqualificazione urbanistica. Basilico 
fotografò 78 luoghi industriali dismessi, in 27 tra città e paesi 
da Piacenza a Rimini, cogliendo la malinconia sommessa del 
paesaggio contemporaneo in trasformazione. 

GIANNI BERENGO GARDIN (1930) 
Senza titolo, dalle serie “Zingari a Palermo”
1995, Stampa alla gelatina bromuro d’argento, 305 x 404 mm, GCMO

Senza titolo, dalle serie “Zingari a Palermo”
1995, Stampa alla gelatina bromuro d’argento, 305 x 404 mm, GCMO

Le fotografie di Berengo Gardin raccontano l’evoluzione del 
paesaggio e della società italiana dal dopoguerra ad oggi 
attraverso varie tematiche che vanno dalla vita quotidiana, al 
mondo del lavoro fino all’architettura, in continua relazione 
tra di loro. In particolare, è l’indagine sociologica ciò che più 
caratterizza il suo lavoro perché, come dice lui stesso “l’impegno 
del fotografo non dovrebbe essere artistico, ma sociale e civile”.

PAOLO BERNABINI (1961)
Scozia #2
1995, C-print montata su alluminio, 440 x 900 mm, GCMO

Paolo Bernabini ha realizzato numerosi lavori fotografici tra 
l’Italia e l’Europa. In questa fotografia il paesaggio attrae e incanta 
lo sguardo dello spettatore. L’odore del prato verde e giallo e la 
luce fredda attraversano l’immagine del fotografo emiliano e ci 
conducono direttamente nelle atmosfere scozzesi. 
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DAVIDE BERTOCCHI (1969)
Spazio
1999-2000, Installazione di 30 Stampe inkjet montate su PVC,  
44 x 74 mm ciascuna, GCMO

Questa serie di trenta piccole stampe è l’inizio di un progetto 
che, dopo oltre vent’anni, l’artista continua a portare avanti e ha 
raggiunto la consistenza di più di tremila immagini. Bertocchi crea 
rappresentazioni di mondi inesistenti ma possibili, avvicinandosi 
alle tecniche scientifiche di simulazione per esplorare i confini tra 
reale e immaginario. 

BRUNA BIAMINO (1956)
Architettura del moderno, piscina comunale, Torino
1992, Stampa alla gelatina bromuro d’argento, 394 x 290 mm, GCMO

Catturata dall’architettura e dall’archeologia industriale, Bruna 
Biamino si immerge nei paesaggi che raffigura con immagini che 
raccontano le storie che hanno abitato quei luoghi perché, come 
afferma lei stessa, “la fotografia ha il pregio di farti entrare in tutti 
i mondi”. 

ANTONIO BIASIUCCI (1961) 
Napoli
1994, Stampa alla gelatina bromuro d’argento, 425 x 430 mm, GCMO 

Etna
1994, Stampa alla gelatina bromuro d’argento, 431 x 435 mm, GCMO

Nel 1984 Biasiucci inizia un’esplorazione dei vulcani del Sud 
Italia che lo terrà impegnato per più di un decennio. Il bianco e 
nero fortemente espressivo dell’artista tramuta i dettagli degli 
elementi naturali in potenti forme astratte che “risucchiano lo 
sguardo dello spettatore verso l’abisso, verso l’ignoto di una 
Natura millenaria e imprevedibile, della quale si percepisce la 
potenza creatrice e insieme distruttrice” (F. Bonetti), metafora del 
mistero della condizione umana. 
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The Dream
2016, Trittico, Stampe inkjet, 400 x 400 mm ciascuna, FM

L’opera è frutto di una committenza del 2016 di Fondazione 
Fotografia, finalizzata al racconto dell’emergenza umanitaria 
creatasi in Grecia nella primavera di quell’anno per le ondate 
migratorie. Biasiucci lo realizza nell’isola di Chios fotografando 
le stesse parti del corpo che le persone devono mostrare per 
l’identificazione e la profilassi sanitaria all’arrivo nei campi 
profughi, donando intimità a gesti spesso carichi di violenza.

FABIO BONI (1965)
Saharawi, Deserto del Sahara
1996, C-print, 505 x 613 mm, GCMO

Il ritratto psicologico e l’indagine sociale e antropologica sono 
sempre stati al centro della ricerca di Fabio Boni, che ha dedicato 
molti progetti ai legami fra le persone di provenienze e culture 
differenti. Questa immagine appartiene a una serie (la sua prima a 
colori) dedicata ai Saharawi, un gruppo etnico arabo-berbero del 
Sahara occidentale che reclama da decenni il diritto alla propria 
autodeterminazione.

ANDREA BOTTO (1973)
Tutto in una notte #14, Rubiera
2003, C-print, 230 x 200 mm, FM

Andrea Botto ha ampiamente indagato nel corso degli anni le 
trasformazioni operate dall’uomo sul territorio e il paesaggio, 
cogliendone l’aspetto di esibizione spettacolare e presentandole 
di conseguenza come messa in scena. Questa immagine è stata 
realizzata durante un cantiere notturno per la costruzione della 
nuova linea ferroviaria ad Alta Velocità tra Modena e Reggio Emilia. 
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PAMELA BREDA (1982)
The Seeking
2021, Trittico, Stampe inkjet montate su diBond e cornice, 400 x 800 
mm ciascuna, GCMO

Progetto realizzato grazie al sostegno di Italian Council 2019.

Breda crea narrazioni che esplorano l’immaginario visivo 
contemporaneo per individuare i punti di fragilità dei sistemi di 
pensiero dominanti. Questo trittico è tratto da Future perfect, 
un film sulle possibili esplorazioni dello spazio che si estende oltre 
il pianeta Terra e sul significato che tali ricerche rivestono per 
l’Uomo. 

LUCA CAMPIGOTTO (1962)
Yazd, Iran
2009, Stampa inkjet, 1090 x 1440 mm, FM 

L’opera di Luca Campigotto si concentra sull’architettura, sul 
paesaggio e sul viaggio, cercando la forza evocativa dei luoghi 
capaci di attivare l’immaginazione e trasformare la veduta in 
visione. Il suo sguardo si sofferma sui luoghi carichi di storia e 
sulle loro contraddizioni. A Yazd “il luogo dove un tempo venivano 
lasciati i cadaveri era percorso da ragazzi che correvano con le 
motociclette” racconta l’artista.

VINCENZO CASTELLA (1952)
Monte San Giacomo, dalla serie “Geografia privata 
1975 – 1983”
1975, C-print, 355 x 275 mm, GCMO_FF

La fotografia appartiene a una serie che ha segnato gli inizi 
della carriera di Castella. Dedicata a luoghi a cui l’autore era 
personalmente legato da ragioni familiari e di amicizia, ritrae 
tuttavia un mondo archetipico fatto di ambienti, oggetti ed 
elementi della vita quotidiana. La fotografia si fa qui strumento sia 
di riconoscimento che di riscoperta del reale.
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BRUNO CATTANI (1964)
Parigi
2001, Polaroid, 107 x 88 mm, GCMO

In questa immagine, Bruno Cattani fa incontrare due espressioni 
artistiche e crea un dialogo tra la scultura e la fotografia. La prima 
che è “l’arte di dare forma alla materia e all’anima, trasformando 
pietra, legno o metallo in pura espressione del pensiero umano” 
viene interpretata e svelata dalla seconda che, attraverso l’uso 
della luce, la rende viva e suggestiva.

FABRIZIO CECCARDI (1952)
Aprendo una porta astratta, dalla serie “Stanze 
segrete”
1996, C-print montata su alluminio e cornice, 1000 x 1250 mm, GCMO

In questa fotografia, che fa parte della serie “Stanze segrete” 
del 1996, Fabrizio Ceccardi ci conduce all’interno di una stanza 
attraverso una porta immaginaria e ci fa scoprire un nuovo 
paesaggio. L’attenzione si concentra verso il centro del luogo, 
illuminato da una luce pallida che ci mostra i segni di un passaggio: 
libri e immagini sparse per terra, un lenzuolo sgualcito.

FRANCESCO COCCO (1960)
Carcere di Sant’Anna, Modena, dalla serie “Zona 
d’aria”
2002, Stampa alla gelatina bromuro d’argento, 484 x 331 mm, GCMO

Cocco è fotoreporter che indaga temi di attualità con particolare 
attenzione all’identità e alle relazioni tra la società e gli individui. 
La fotografia fa parte del lavoro “Prisons” realizzato fra il 2002 e il 
2006, un viaggio all’interno delle carceri italiane per raccontare le 
condizioni di vita dei detenuti.

28

29

30



 - 14 - 

GIORGIO COLOMBO (1945)
Contatore digitale di persone di Maurizio Mochetti, 
Projekt ‘74, Colonia
1974, Dittico, Stampe alla gelatina bromuro d’argento, 304 x 240 mm 
ciascuna, GCMO

Colombo è un fotografo capace di raccontare in modo puntuale 
e originale la storia dell’arte e dei suoi protagonisti. All’interno 
del delicato e difficile rapporto tra immagine fotografica e opera 
d’arte contemporanea, l’artista riesce a muoversi in maniera 
colta e rispettosa perché “fotografare l’arte non è appropriarsi 
del lavoro dell’artista ma condividerne lo spirito e diffonderne la 
conoscenza” (G. Colombo).

MARIO CRESCI (1942)
Tricarico, dalla serie “Ritratti reali”
1972 (2009), Stampa inkjet fine art, 1000 x 550 mm, GCMO

Fin dagli anni Sessanta Cresci pone la fotografia al centro 
di una sperimentazione interdisciplinare dei linguaggi visivi, 
intrecciandola al suo forte interesse per l’antropologia. La 
celebre serie “Ritratti reali” nasce dalla tradizione di esporre in 
casa i ritratti di famiglia ed è al tempo stesso un documento su 
luoghi e persone del Sud Italia, un commento sugli usi popolari 
della fotografia, e una riflessione sullo stesso medium fotografico.

MARIO DE BIASI (1923 – 2013)
Dalla Torre di Pisa
1975, Stampa alla gelatina bromuro d’argento, 262 x 406 mm, GCMO_FF

Mario De Biasi è stato un fotografo versatile, definito da Enzo Biagi 
come “l’uomo che poteva fotografare tutto”. In questo tutto, per 
trent’anni documentò la storia del nostro Paese, descrivendola 
in tutti i suoi aspetti. Dalle persone, ai paesaggi, dai momenti di 
vita quotidiana a quelli intrisi di significato storico, l’artista ha 
restituito le immagini di un’Italia in trasformazione, talvolta anche 
poco conosciuta.
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PAOLA DE PIETRI (1960)
To Face 02, dalla serie “To Face” 
2009, Stampa inkjet, 1080 x 1355 mm, FM

De Pietri è tra le più attente osservatrici del paesaggio naturale 
e urbano e della relazione che l’uomo ha con essi. Nella serie “To 
face” ritrae la regione alpina al confine tra Italia e Austria, un 
paesaggio apparentemente naturale che in realtà è stato alterato 
dall’uomo durante la Prima Guerra Mondiale mediante lo scavo 
di trincee, costruzione di rifugi, taglio di alberi, esplosioni. Segni 
ancora visibili mentre la natura lentamente li cancella.

IRENE FENARA (1990)
21st Century Bird Watching
2016, 20 Stampe inkjet montate su Diasec, 160 x 250 mm ciascuna, FM

Il lavoro di Fenara si concentra su uno dei temi più discussi del 
nostro tempo: lo sguardo delle macchine. L’artista indaga il modo 
in cui le camere di monitoraggio e sorveglianza ci osservano 
e osservano il mondo per noi, cercando di interpretarne 
le implicazioni sociali e politiche. Quest’opera, tra le sue 
prime dedicate al tema, è un commento ironico sulla forma 
contemporanea di bird watching (uccelli ripresi da telecamere 
di sorveglianza) ma anche una riflessione sulle nuove forme del 
potere. 

GIORGIA FIORIO (1967)
Bramini. Esercizi di yoga. Riva del Gange, Allahabad, 
India
2002 (2022), Stampa ai pigmenti di carbone, 500 x 600 mm, GCMO

Da oltre trent’anni Giorgia Fiorio indaga la dialettica presenza-
visione della figura umana tra realtà e apparenza. Questa 
fotografia fa parte del progetto “Il Dono”. Attraverso l’esperienza 
diretta, senza intenzioni enciclopediche, per otto anni Fiorio ha 
esplorato il significato della parola dono, le sue implicazioni nella 
ricerca del senso profondo della vita, accompagnando il racconto 
fotografico alla ricerca spirituale e antropologica.
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FRANCO FONTANA (1933)
Basilicata
1981, Phototransfer, 315 x 435 mm, GCMO_FF

“La fotografia è il fotografo, non la sua macchina. È la storia di 
chi fotografa, il mondo in cui vive, la sua esperienza. Ciò che 
fotografiamo non è quello che vediamo, ma quello che siamo, 
perché si scopre al mondo solo quello che ci portiamo dentro e 
abbiamo bisogno del mondo per scoprirlo e testimoniarlo come 
vorremmo che fosse.” (F. Fontana)

Paesaggio immaginario
1995, Cibachrome, 305 x 456 mm, GCMO_FF

“Bisogna fotografare quello che si pensa, non quello che si 
vede. Si scatta con la mente, non con le dita. Le immagini sono 
un’emanazione del fotografo, traducono in un linguaggio 
universalmente comprensibile la sua interpretazione del mondo”. 
(F. Fontana)

Paesaggio urbano, Modena
1970 (1991), C-print, 270 x 300 mm, FM 

Il paesaggio, anche quello urbano, nelle opere di Franco Fontana 
viene sottoposto ad una radicale trasformazione estetica che ha 
i suoi punti di forza nei cromatismi e nelle strutture geometriche 
essenziali.

ANTONIO FORTUGNO (1963)
Hotel Captain Elias, dalla serie “Co0”
2016, Stampa inkjet, 680 x 950 mm, FM 

L’opera è frutto di una committenza del 2016 di Fondazione 
Fotografia, finalizzata al racconto dell’emergenza umanitaria 
creatasi in Grecia nella primavera di quell’anno per le ondate 
migratorie. Fortugno la realizza nell’isola di Kos fotografando 
edifici di strutture turistiche divenute luogo temporaneo di 
accoglienza per profughi poi abbandonate, esplorando così 
il tema della presenza-assenza evocato anche dall’elemento 
dell’acqua.
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VITTORE FOSSATI (1954)
Valenza Po
1979 (2010), C-print, 300 x 400 mm, FM

Fossati è tra i protagonisti della fotografia italiana di paesaggio 
negli anni Ottanta e Novanta. Le sue immagini nascono da una 
lenta e profonda osservazione dei luoghi, che gli permette di 
filtrare la visione collettiva del paesaggio attraverso l’esperienza 
personale, concentrandosi sui dettagli che spesso sfuggono 
al passante distratto. Questa immagine è stata pubblicata nel 
fondamentale volume Viaggio in Italia del 1984.

MASSIMILIANO GATTI (1981)
Selva #5, dalla serie “Selva”
2011, Stampa inkjet montata su alluminio, 500 x 400 mm, FM

Selva #12, dalla serie “Selva”
2011, Stampa inkjet montata su alluminio, 500 x 400 mm, FM 

La ricerca di Gatti spazia dall’esplorazione del passato, 
resti e rovine degli antichi - con una particolare attenzione 
dedicata al mondo mediorientale - all’osservazione della realtà 
contemporanea, suggerendo la propria riflessione personale. La 
serie “Selva” ritrae una vegetazione lussureggiante che riempie 
l’inquadratura, e insieme a un’altra serie, “Giardino”, propone una 
riflessione sulle forme di coesistenza della “comunità” delle piante.

MARCELLO GEPPETTI (1933 – 1998)
Audrey Hepburn fa la spesa in una panetteria in via 
Bissolati a Roma
1961 (2015), Stampa inkjet giclée fine art, 335 x 420 mm, GCMO 

Marcello Geppetti è tra quel gruppo di fotografi che ispira 
Federico Fellini a creare la figura del “paparazzo” nel film La 
Dolce Vita del 1960. Sono gli anni in cui per le strade di Roma 
grazie alla fiorente attività del cinema, transitano attori famosi 
e star internazionali. E sono gli anni più proficui per l’attività del 
fotografo: i suoi scatti, se ne contano più di un milione, hanno 
fatto la storia di questo genere.
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LUIGI GHIRRI (1943 – 1992)
Senza titolo, dalla serie “Colazione sull’erba”
1972-74 (1993), C-print, 406 x 304 mm, GCMO

In questa serie, realizzata prevalentemente a Modena e dintorni, 
come scrive l’autore stesso è “l’immagine-mito della natura e 
della casa ad essere al centro dell’interesse. Colazione sull’erba 
non vuole quindi essere solamente un rilevamento del verde 
periferico, ma intende porsi come momento di analisi e di 
riflessione”. Il soggetto permette a Ghirri di indagare come 
l’ambiguità tra il naturale e l’artificiale, tra la realtà e la sua 
riproduzione, sia un elemento distintivo della città odierna.

Parma
1986, C-print, 500 x 700 mm, GCMO

Ghirri ha dedicato moltissime fotografie alla sua regione d’origine, 
creandone un grande ritratto capace di coglierne lo spirito più 
autentico. Ne è un chiaro esempio questa immagine scattata 
a Parma, dove la presenza umana emerge attraverso oggetti, 
attrezzi, stampe, documenti, offrendo la materia per una viva 
narrazione del luogo.

Correggio, Villa Pirondini
1990, C-print, 500 x 700 mm, GCMO

Villa Pirondini, a Rio Saliceto (RE), fu trasformata nel 1990 nello 
studio di registrazione dell’album “Epica Etica Etnica Pathos” 
dei CCCP, che lì vissero per l’intero periodo. Ghirri scattò in 
quell’occasione molte fotografie, tra cui quella che sarebbe 
diventata la copertina dell’album, e altre meno note come 
questa “natura morta” in cui vediamo stoviglie e attrezzi da 
cucina posti ad asciugare, raffigurati come in una composizione 
rinascimentale.
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Capri
1980, C-print, 500 x 700 mm, GCMO

Ghirri fotografa Capri all’inizio degli anni Ottanta, creando 
alcune delle sue immagini più celebri. Tra queste è certamente da 
annoverare la fotografia della sfinge egizia di Villa San Michele, 
rivolta verso l’infinito dell’orizzonte dove essa ci invita a rivolgere, 
più che il nostro sguardo, i nostri pensieri. 

Cimitero Nuovo San Cataldo di Aldo Rossi, Via 
Parini, Modena
1983 (2022), C-print da file digitale, GCMO

Nel 1983 Ghirri è incaricato di fotografare il nuovo cimitero di 
Modena, opera di Aldo Rossi ancora in corso di completamento. 
Scrive Ghirri che le architetture di Rossi contengono “un 
miracoloso equilibrio tra quello che già sappiamo e ci aspettiamo 
da un’opera architettonica, ed il senso di spaesamento che si 
prova di fronte al nuovo”. Questa immagine, a lungo inedita, 
proviene da una diapositiva originale conservata nell’archivio 
della Galleria Civica di Modena.

MARIO GIACOMELLI (1925 – 2000)
Nudo
1958, Stampa alla gelatina bromuro d’argento, 361 x 289 mm, GCMO_FF

L’opera appartiene alla serie dei “Nudi” in cui Giacomelli ritrae 
persone a lui vicine. “Qui il corpo è simbolo e non descrizione 
didascalica, sempre frammentato e privo di volto. Corpo non 
come ricerca di perfezione nella bellezza, ma di mistero. Sinuoso 
vibra in uno spazio indecifrabile. Come sempre, un “entrare sotto 
la pelle del reale” (A. C. Quintavalle).
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Paesaggio, dalla serie “Storie di terra” o “La terra 
che muore” 
1982, Stampa alla gelatina bromuro d’argento, 272 x 383 mm, GCMO_FF

Giacomelli riprende il paesaggio delle campagne di Senigallia nel 
mutare delle stagioni, nel passare degli anni. “Attraverso le foto 
di terra io tento di uccidere la natura. Cerco di togliere quella vita 
che le è stata data non so da chi ed è stata distrutta dal passaggio 
dell’uomo, per ridarle una vita nuova, per ricrearla secondo i miei 
criteri e la mia visione del mondo” (M. Giacomelli).

Presa di coscienza sulla natura. Il lavoro dell’uomo 
e il mio intervento (i segni, la materia, il caso, ecc.), 
dalla serie “Presa di coscienza sulla natura”
1984, Stampa alla gelatina bromuro d’argento, 300 x 400 mm, GCMO_FF

Questa immagine, come tutte quella della serie “Presa di 
coscienza sulla natura”, è una ripresa aerea del paesaggio 
agricolo marchigiano. “Un tempo questo pensare al contadino 
mi affascinava, perché sentivo il paesaggio come un grande 
reportage, puro, forte, tutto ancora da scoprire, da vivere. 
Mi sono poi accorto che fotografavo invece la mia interiorità, 
attraverso il paesaggio trovavo la mia anima” (M. Giacomelli).

LUCA GILLI (1965)
Blank #2716
2011, Stampa inkjet giclée fine art, 930 x 610 mm, GCMO 

In questa serie di immagini Gilli ritrae interni in corso di 
ristrutturazione, trasfigurandone le forme attraverso la luce 
e modificandone la percezione spaziale. “Ciascuna immagine di 
Gilli rivela uno spazio la cui percezione è letteralmente sconvolta 
da un eccesso di luce che compie una doppia metamorfosi, dei 
volumi e dei materiali: muri senza fine né angoli, spazi senza 
profondità, scale che sembrano portare nel nulla, pavimenti 
diventati liquidi” (Q. Bajac).
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PAOLO GIOLI (1942 – 2022)
Natura morta incisa
1982, Immagine stenopeica, polaroid diretta su carta da disegno,  
250 x 175 mm, GCMO_FF

Gioli è stato uno straordinario sperimentatore di tecniche 
fotografiche e cinematografiche, che ha usato per indagare la 
storia e la materia della fotografia. Nella sua ricerca ha fatto 
ampio uso della Polaroid (che chiamava umido incunabolo 
della storia moderna) per ampliare la ricerca sulla fotografia 
istantanea, trasferendone la materia su supporti diversi dalla 
pellicola, come la carta e la tela, per instaurare un dialogo diretto 
con la pittura.

CLAUDIO GOBBI (1971)
St. Nshan Church Gyumri Armenia XIX Century, 
dalla serie “Armenie Ville”
2014, Stampa inkjet, 160 x 235 mm, FM

St. Gregory Church Cairo Egypt XX Century, dalla 
serie “Armenie Ville”
2014, Stampa inkjet, 145 x 200 mm, FM

Holy Cross Church Akhtamar Island Turkey X 
Century, dalla serie “Armenie Ville”
2014, Stampa inkjet, 185 x 180 mm, FM

St. Stephen Church Kaliningrad Russia XXI Century, 
dalla serie “Armenie Ville”
2014, Stampa inkjet, 195 x 160 mm, FM

Le quattro fotografie appartengono alla più ampia serie “Armenie 
Ville”, un progetto di foto-installazione e libro d’artista composto 
da immagini – in parte realizzate da Gobbi, in parte tratte da 
archivi – che raffigurano oltre 120 chiese armene in 25 paesi 
del mondo. Le peculiarità delle forme architettoniche ripetute 
inalterate nel tempo e nello spazio raccontano la memoria 
collettiva che accompagna la diaspora del popolo armeno.
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STEFANO GRAZIANI (1971)
Scintille, dalla serie “It Seemed As Though the Mist 
Itself Had Screamed” 
2011, Stampa inkjet, 430 x 530 mm, FM

In questa serie, come in altri lavori, Stefano Graziani, estraendo 
l’immagine dal suo contesto informativo e sottraendole la sua 
utilità originaria, trasforma il documento fotografico in un 
potente strumento di stimolo dell’immaginazione e, grazie a 
questo, di rigenerazione poetica. 

WILLIAM GUERRIERI (1952)
Oppositions (Ufficio_Delegati sindacali), dittico #8
1997, C-print montata su alluminio, 800 x 660 mm ciascuna, GCMO

Guerrieri ha esplorato le potenzialità e i limiti della fotografia 
documentaria, dedicando la propria ricerca all’identità dei luoghi, 
al rapporto tra sfera pubblica e privata, ai temi della memoria 
e del lavoro. Ha spesso fatto uso di immagini vernacolari e 
d’archivio, come in questo dittico in cui la dialettica tra presenza 
e assenza lascia trasparire una riflessione di natura sociale e 
politica. 

GUIDO GUIDI (1941)
Gibellina, 2 XI 89
1989 (2010), C-print, 240 x 300 mm, FM

Gibellina, 2 XI 89
1989 (2010), C-print, 240 x 300 mm, FM

Il lavoro condotto da Guidi negli anni è un’operazione di scavo 
stratigrafico. Raccoglie sistematicamente i segni del passato e del 
presente, le tracce lasciate dall’uomo nelle zone anti spettacolari 
della provincia, affidandosi all’utilizzo delle pellicole di grande 
formato e del banco ottico. Guidi è affascinato dalla velocità e dalla 
capacità della macchina fotografica di cogliere ciò che l’occhio e il 
pensiero non hanno ancora registrato.
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Marghera, via Galvani
1993 (2010), C-print, 240 x 300 mm, FM

Guidi è stato fra i primi in Italia, insieme a Ghirri, a fotografare  
il paesaggio marginale e anti spettacolare della provincia.  
Fra le aree indagate con campagne fotografiche meticolose ci 
sono anche le zone industriali come quella di Porto Marghera. 
“Andare verso il margine richiede la disponibilità e la volontà di 
compiere un’esperienza di apprendimento” (G.Guidi).

FRANCESCO JODICE (1967)
What We Want, Benidorm, T11
2000, Stampa inkjet, 1000 x 1275 mm, FM

Con il progetto “What We Want” iniziato nel 1999, Jodice descrive 
la rapida trasformazione della società attraverso le modifiche 
che essa imprime sul paesaggio, principalmente quello urbano 
dove gli esseri umani intervengono sullo spazio che abitano 
modellandolo secondo i propri desideri, importando modelli 
diversi, non necessariamente legati alla storia di quegli stessi 
luoghi.

What We Want, Tokyo, M01AB
1999, Dittico, Stampe inkjet fine art, 390 x 540 mm, GCMO

Nel progetto “What We Want” protagonisti insieme alle nuove 
architetture sono i componenti della società, “nuovi attori che 
mettono in scena le loro performance dello spazio e conformano 
i luoghi a immagine e somiglianza della loro idea di città” (F. Jodice). 
In questo dittico compaiono centinaia di volti di abitanti di Tokyo, 
accanto al panorama dello skyline della capitale nipponica.
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MIMMO JODICE (1934)
Napoli
1975, Stampa alla gelatina bromuro d’argento, 304 x 404mm, GCMO

Negli anni Settanta Jodice intraprende un lavoro fotografico  
di forte impegno sociale dedicato alla sua città, Napoli.  
Le difficili condizioni abitative, sanitarie e il generale degrado sono 
rappresentate con un approccio che si distacca dal reportage, 
riuscendo a rendere i luoghi e le persone come icone di una realtà 
in cui spesso aleggia la presenza della morte.

Nettuno, Cartagine, Museo del Bardo
1994 (2014), Stampa inkjet, 700 x 550 mm, FM

L’opera di Mimmo Jodice appartiene al progetto lungo una 
vita che il fotografo ha dedicato al “Mediterraneo” spinto 
dall’interesse per i temi dell’antico, della memoria, delle origini 
comuni della nostra civiltà. Partito dall’esplorazione dell’area 
partenopea a lui più vicina (Paestum, Neapolis, Pompei, Cuma, 
Baia) si è progressivamente allargato al Mare Nostrum – dalla 
Grecia alla Tunisia, dalla Giordania alla Libia – fino ai musei di tutto 
il mondo.

Puteoli: frammento
1992 (2014), Stampa inkjet, 700 x 700 mm, FM

Anche quest’opera appartiene al progetto “Mediterraneo”. Le 
statue, i mosaici, le rovine della classicità greco-romana vengono 
fissati da Jodice in fotografie in cui il gioco della luce e del mosso 
aprono ad una visione metafisica. Attraverso l’immaginazione 
si possono far rivivere eroi e miti in un tempo sospeso, in 
cui passato e presente possono finalmente coesistere, non 
nostalgicamente ma come un’esortazione a non dimenticare mai 
le radici comuni.
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EMILIO LARI (1939)
Federico Fellini sul set del film “Intervista”
1987 (2014), Stampa ai pigmenti di carbone, 330 x 430 mm, GCMO

Emilio Lari ha iniziato a fotografare giovanissimo e, a soli 19 anni, 
è entrato a far parte dello studio romano di Pierluigi Praturlon, 
paparazzo e fotografo di scena, di cui diventa assistente.  
Ha lavorato sui set di film importanti sia italiani che internazionali 
come Ieri, oggi e domani di De Sica, Intervista di Fellini, Toro 
scatenato di Scorsese, e Il padrino di Coppola.

CESARE LEONARDI (1935 – 2021)
Senza titolo
1957, Stampa alla gelatina bromuro d’argento, 304 x 240 mm, GCMO_FF

Parabrezza
1958-59, Stampa alla gelatina bromuro d’argento, 223 x 294 mm, 
GCMO_FF

Architetto e figura estremamente poliedrica, Leonardi ha 
utilizzato molto la fotografia lungo tutto il suo percorso 
intellettuale e creativo. Sul finire degli anni Cinquanta, mentre 
frequenta la Facoltà di Architettura di Firenze e si avvicina al 
design, sperimenta con le immagini generando forme inedite 
mediante esposizioni multiple di negativi, tra i vari soggetti: cofani 
di automobili e parabrezza di ciclomotori.

ULIANO LUCAS (1942)
Piazza XX Settembre, Modena
1990, Stampa alla gelatina bromuro d’argento, 201 x 304 mm, GCMO

La documentazione degli spazi urbani è stata una componente 
fondamentale dell’indagine di Uliano Lucas sulla società fin dagli 
anni Sessanta. Anno dopo anno, il suo sguardo si approfondisce 
e il paesaggio urbano diviene una chiave di lettura sempre 
più importante per comprendere gli indirizzi culturali del 
proprio tempo e per mostrare lo stretto nesso fra spazi e vita, 
documentandone i mutamenti, le tensioni e le contraddizioni.
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RACHELE MAISTRELLO (1986)
The island
2016, C-print montata su forex, 500 x 700 mm, GCMO

“Mi sono recata nell’isola deserta di San Secondo nella laguna 
veneziana, mi sono appropriata del suo paesaggio, che è 
diventato lo sfondo su cui installare immagini di grande formato, 
stampate su carta e poi ritagliate e montate su supporti rigidi. Il 
mio obiettivo era creare una sorta di Photoshop nella vita reale, 
nel paesaggio, sfruttando la luce naturale e costruire una natura 
morta a cielo aperto” (R. Maistrello).

TANCREDI MANGANO (1969)
Contact éphitélial torso nero III 
1997, Stampa alla gelatina bromuro d’argento da cliché verre,  
262 x 189 mm, GCMO

“Incisore, fotografo, docente, è un’artista raffinato che da sempre 
pone il tema della natura, vista nella sua originaria integrità 
ma anche confrontata con le strutture costruite dall’uomo, al 
centro della sua ricerca” (R.Valtorta). L’ indagine che l’artista 
dedica al corpo, inteso come manifestazione della natura, è in 
continua relazione con la natura stessa, in uno scambio reciproco 
tra le due parti in cui ognuna subisce l’intervento dell’altra 
condizionandone struttura e percezione.

EVA E FRANCO MATTES (1976)
Personal Photographs November 3 1999
2022, Canalina portacavi personalizzata, verniciata a polvere, cavi 
ethernet, 14 immagini digitali, computer single -board, custodie 
metalliche, schede micro SD, chiavette USB, software personalizzato, 
1940 x 540 x 800 mm, GCMO 

Il duo artistico sperimenta fin dagli anni Novanta le molteplici 
possibilità e contraddizioni offerte all’arte dal Web. L’opera 
è una riflessione sul rapporto con l’immaterialità dei dati: un 
microcomputer fa circolare nei cavi immagini dell’archivio 
personale degli artisti. La canalina diviene la cornice 
delle fotografie contemporanee, visualizzate ormai quasi 
esclusivamente attraverso dispositivi elettronici e non più 
stampate. 
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MARZIA MIGLIORA (1972)
Mineralia (2)
1996, Stampa alla gelatina bromuro d’argento, 303 X 404 mm, GCMO

Marzia Migliora è un’artista che usa un’ampia gamma di linguaggi, 
tra cui fotografia, video, suono, performance, installazione e 
disegno, per creare opere che elevano le più semplici attività 
umane a momenti in grado di raccontare la storia collettiva. 
“Della fotografia mi affascinò fin da subito qualche cosa che al 
tempo non sapevo bene riconoscere, ma che ora riconosco: il suo 
rapporto con la morte, con ciò che c’è ma non si vede”. 

NINO MIGLIORI (1926)
Muri #47
1958 (1973), C-print, 292 x 295 mm, GCMO_FF © Fondazione Nino 
Migliori

La produzione eterogenea di Migliori è il frutto di una costante e 
continua riflessione sul medium fotografico. La serie dei “Muri” si 
sviluppa su tre principali linee di ricerca: il muro come superficie 
materica, come testimonianza del gesto dell’uomo, come luogo 
dell’inconscio che accoglie sentimenti e idee come fosse un diario 
pubblico. “L’uomo davanti ai muri si disinibisce [...] libera il suo 
inconscio ed è sé stesso” (N. Migliori).

FILIPPO MINELLI (1983)
Shape RU A/A
2015, Stampa ai pigmenti fine art, 900 x 600 mm, GCMO

Le opere della serie “Silence/Shapes” presentano paesaggi 
naturali o di archeologia industriale in cui vediamo esplodere 
sostanze fumogene colorate che si diffondono in contrasto 
stridente con il contesto e l’ambientazione. La composizione 
è frutto di un processo accuratamente controllato che crea 
disorientamento: se il fumogeno fa pensare a proteste sociali e 
politiche, qui è immerso nel silenzio, l’evento scompare e rimane 
pura forma.
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SIMONE MIZZOTTI (1983)
Camp Inn*** #8 Hara Hotel
2016, C-print, 500 x 600 mm, FM

L’opera è frutto di una committenza del 2016 di Fondazione 
Fotografia, finalizzata al racconto dell’emergenza umanitaria 
creatasi in Grecia nella primavera di quell’anno per le ondate 
migratorie. Mizzotti ha fotografato le tendopoli allestite dai 
profughi che si trovavano a Idomeni al confine fra Grecia e 
Macedonia, impossibilitati a proseguire il loro viaggio in Europa 
attraverso la cosiddetta “rotta Balcanica” chiusa dai governi 
nazionali.

PAOLO MONTI (1908 – 1982)
Venezia. Lo spazio notturno. Luna Park sul campo di 
Ghetto novo
1951, Stampa alla gelatina bromuro d’argento, 297 x 234 mm, GCMO

Paolo Monti è stato un artista, storico e teorico della fotografia. 
Noto per le sue foto in bianco e nero d’architettura e paesaggio di 
città come Venezia e Milano, dal 1965 lavorò anche al più grande 
censimento fotografico mai concepito in Europa, quello delle valli 
appenniniche e dei centri storici dell’Emilia-Romagna sotto la 
guida di Andrea Emiliani, affiancandolo con ricerche sperimentali 
astratte.

UGO MULAS (1928 – 1973)
Varietà, Milano
1957, Stampa ai sali d’argento su carta baritata, 367 x 264 mm, GCMO

All’inizio degli anni Cinquanta Mulas fotografa la Milano del 
Dopoguerra ed entra in contatto con intellettuali e artisti 
frequentando il Bar Jamaica. Dopo un servizio sulla Biennale di 
Venezia del 1954, inizia a collaborare stabilmente con numerose 
testate realizzando reportage che raccontano il mondo dell’arte, 
della moda, del teatro, grazie alla sua capacità di entrare in 
sintonia con i protagonisti della vita culturale di quegli anni. 
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PINO MUSI (1958)
Tempio dell’Eco, Baia
1999, Stampa alla gelatina bromuro d’argento, 506 x 400 mm, GCMO

Ancorato ad una concezione classica del mezzo fotografico, il 
lavoro di Musi sulle immagini è un progressivo emergere di forme 
dall’oscurità - intesa come elemento fisico primigenio e insieme 
come condizione mentale - in grado di risvegliare l’inconscio e di 
far risuonare nell’animo interrogativi ancestrali. Musi va oltre 
la semplice documentazione, sovvertendo le regole percettive 
attraverso una distorsione continua del confine fra realtà e 
visione.

PAOLO MUSSAT SARTOR (1947)
Calco in cera dello spazio tra due rami di un albero di 
Mario Merz
1969, Stampa alla gelatina bromuro d’argento, 171 x 258 mm, GCMO

Paolo Mussat Sartor ha fotografato gli artisti protagonisti 
dell’Arte Povera, le loro opere, mostre e performance, tra la fine 
degli anni Sessanta e la metà dei Settanta fra cui Mario Merz come 
l’opera qui presentata. Affianca la produzione sull’arte ad un 
lavoro personale di ricerca sul paesaggio e la natura con tecniche 
sperimentali di stampa.

CARMELO NICOSIA (1960)
Una grossa nuvola oscurò il cielo... Big Cloud 2 #2
2009-2010, Stampa inkjet, 511 x 725 mm, FM

Il progetto Una grossa nuvola oscurò il cielo è una sorta di flusso 
di coscienza, a tratti quasi allucinogeno, che fonde insieme 
molteplici suggestioni. Figlio di un pilota, Nicosia colleziona ricordi 
privati e collettivi, appropriandosi di immagini prese dalla rete, 
da archivi, da video, rielaborate attraverso la fotografia. A tratti 
la realtà riaffiora dal continuum di immagini e insieme ad essa il 
terribile ricordo del volo durante la guerra.
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WALTER NIEDERMAYR (1952)
Glaciers des Bossons 2
2009-2010, Trittico, Stampe inkjet montate su alluminio e cornice,  
840 x 1040 mm ciascuna, FM

Attento osservatore delle trasformazioni del paesaggio 
alpino a causa del turismo di massa e dell’industrializzazione 
dei territori, Niedermayr è al contempo conscio dei limiti del 
guardare fotografico che sistematicamente estende attraverso 
la creazione di immagini composite. Monumentali nelle dimensioni, 
le sue opere sono sottoposte a elaborazioni delle luci e dei 
toni che assottigliano il confine fra evidenza e illusione della 
rappresentazione.

ENZO OBISO (1954)
Bambini giocano nel deserto, India
1989, Stampa alla gelatina bromuro d’argento virata al selenio,  
199 x 301 mm, GCMO

Fin dagli anni Settanta il lavoro artistico di Enzo Obiso si 
concentra sull’essere umano. Nel fotografare i luoghi si pone alla 
ricerca di segni che disvelino la presenza umana, le tracce del suo 
passaggio, i segni della memoria. A cavallo del 1990 compie due 
viaggi in Asia che segnano significativamente il suo percorso e di 
cui quest’immagine, profondamente evocativa, è testimone.

CRISTINA OMENETTO (1942)
Sinai
1999, C-print, 304 x 404 mm, GCMO

Fotografa dagli anni Ottanta interessandosi al reportage di 
indagine sociale, naturalistico e al ritratto. Ha dedicato grande 
attenzione a tematiche legate alla migrazione e all’integrazione 
di donne e bambini di etnie diverse. Sperimenta da tempo un 
lavoro sul paesaggio utilizzando una personale tecnica di ripresa 
e di stampa, dove frammenti dello spazio si sovrappongono in 
sequenze che vanno oltre la staticità della rappresentazione. 
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PAOLA PASQUARETTA (1987)
L’orizzonte degli eventi, LP
2014, Dittico, Stampe inkjet, 900 x 675 mm ciascuna, FM

“Un buco unisce parzialmente le stanze di due edifici dismessi. 
Questa lacuna strutturale è il pretesto per mettere in atto l’azione 
che dà origine al lavoro in cui il corpo che la attraversa assume 
forma di scultura antropomorfa. La fotografia è utilizzata come 
strumento di creazione della forma scultorea, l’immagine è sia 
rappresentazione che oggetto a sé stante”. (P. Pasquaretta). 
L’installazione completa comprende anche una parte scultorea.

PAOLO PELLION DI PERSANO  
(1947 – 2017)
Documentazione fotografica per la realizzazione 
dell’opera di Salvo “Autoritratto tra le rovine”
1972, Stampa alla gelatina bromuro d’argento, 317 x 204 mm, GCMO 

“Mi piace fotografare l’arte. Vorrei ottenere una certa obiettività, 
riuscire a trasmettere le opere nel loro essere, una realtà 
verificabile” (P. Pellion di Persano). Le sue prime fotografie, 
risalenti agli anni Settanta e connesse al lavoro degli artisti 
dell’Arte Povera, riflettono questo intento. Oltre all’arte, nel 
medesimo periodo documenta anche i fermenti sociali in Italia,  
e i numerosi viaggi fatti in Oriente.

ROBERT PETTENA (1970)
Montecatini Val di Cecina, dalla serie “Noble 
explosion”
2014, Stampa inkjet su carta fotografica, montata su diBond,  
300 x 450 mm, GCMO

Questa fotografia fa parte di un’ampia ricognizione fotografica 
sui siti della società SIPE-Nobel, cofondata da Alfred Nobel per la 
produzione di dinamite, installati in territorio italiano tra il 1879 e il 
1903. Oggi ne restano archeologie industriali immerse nel verde, 
che testimoniano il rapporto controverso tra esse e l’ambiente 
naturale.
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AGNESE PURGATORIO (1964)
Dialogues - performance
1994, Stampa alla gelatina bromuro d’argento, 402 x 508 mm, GCMO

Della migrazione e del nomadismo Agnese Purgatorio ha fatto i 
temi privilegiati del suo racconto. Sin dagli esordi l’artista, con la 
sua pratica multidisciplinare, ricorre a vari linguaggi espressivi; 
dalla performance all’installazione, dal video alla scrittura 
luminosa con il neon, dal suono al collage digitale e analogico e alla 
fotografia.

FRANCESCO RADINO (1947 – 2022)
Mio padre e Leonardo
1981, Stampa alla gelatina bromuro d’argento, 290 x 387 mm, GCMO_FF

Sociologo di formazione, Radino è partecipe dagli anni 
Settanta degli sviluppi della fotografia di ricerca sul paesaggio 
contemporaneo. Ha elaborato un modo personale di esplorare 
la realtà lontano dai limiti del genere, rivolgendo il proprio 
sguardo dalla natura ai territori urbanizzati, dalla figura umana 
agli oggetti, dagli animali ai manufatti della storia dell’uomo. 
Quest’immagine è stata la copertina del volume “Italia di Lucania”, 
pubblicato nel 1981.

LAURA RENNA (1971) 
Papaver orientale
2014, Digigraphie su carta fotografica fine art montata su diBond e 
cornice, 900 x 660 mm, GCMO 	

Laura Renna è un’artista che articola la sua ricerca servendosi 
della scultura, dell’installazione e della tessitura. Frutto di una 
pratica artigianale, il suo lavoro indaga temi relativi alla natura, 
alla memoria, alla trasformazione. Quest’opera fotografica nasce 
da una scultura effimera realizzata dall’artista con rami secchi 
raccolti nel proprio giardino e una tela dipinta. 
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MARIALBA RUSSO (1947)
Cosenza
1980, Stampa alla gelatina bromuro d’argento, 286 x 389 mm, GCMO_FF 

Il suo sguardo coglie ritratti, paesaggi, occasioni, rituali e aspetti 
della vita quotidiana, soprattutto dell’Italia centro-meridionale. 
Marialba Russo ha affermato di trarre “ispirazione da molte 
cose - dalla realtà, dal vissuto, dai sentimenti, dai contrasti - ma 
principalmente dall’esserci: essere lì in quel preciso momento”. È 
proprio questo coinvolgimento all’interno del paesaggio naturale 
e sociale che conferisce intensità alle sue fotografie.

ROBERTO SALBITANI (1945)
Graz
1977, Stampa alla gelatina bromuro d’argento, 305 x 404 mm, GCMO

Durante gli anni Settanta accompagna con la fotografia le sue 
scoperte di vita in giro per l’Italia e all’estero. La dimensione 
del viaggio, della scoperta dei luoghi, il tentativo di interpretarli 
visualmente, di portarne in superficie splendori e finzioni, 
sarà una costante del suo modo di relazionarsi con il mondo 
circostante. Parallelamente dagli anni Ottanta intraprende 
un’attività di docenza originale e itinerante sulla fotografia e le sue 
tecniche.

FERDINANDO SCIANNA (1943)
Assuan, Egitto
1992, Stampa alla gelatina bromuro d’argento, 504 x 604 mm, GCMO

Scianna con passione, divertimento ed ironia opera nei campi 
più diversi del linguaggio fotografico. Dal reportage sociale dei 
primi anni, si dedica alla pubblicità e alle fotografie commerciali, ai 
ritratti e al giornalismo mescolando e contaminando registri e stili 
diversi. Associato alla prestigiosa agenzia Magnum, sono iconiche 
le sue immagini sui personaggi e le tradizioni della Sicilia.
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MARCO SCOZZARO (1979)
Blanketto
2015 (2021), Stampa inkjet ai pigmenti montata su acrilico 
fluorescente, 1020 x 816 mm, GCMO

“Nelle sue opere l’artista sembra porre l’accento sui Social e sulla 
disinvoltura con la quale si possano creare serie di immagini 
unite tra di loro come in un collage, dove sono stratificate 
democraticamente le fonti più disparate” (L. Panaro). Il paesaggio 
stereotipato disegnato sulla coperta fotografata da Scozzaro 
ben rappresenta la stratificazione di immaginari e colori che 
rimandano agli anni giovanili della formazione dell’autore.

TAZIO SECCHIAROLI (1925 – 1998)
Federico Fellini sul set di 8 1/2, Cinecittà
1962, Stampa alla gelatina bromuro d’argento, 400 x 304 mm, GCMO_FF

Negli anni Cinquanta e Sessanta Secchiaroli ha catturato 
moltissime immagini divenute iconiche di celebrità del cinema 
e personaggi pubblici, spesso colti in momenti privati. È stato 
il fotografo personale di Sophia Loren per circa 20 anni. 
Dall’incontro con Fellini nacque una lunga collaborazione e, 
su di lui, il regista creò il personaggio di Paparazzo nel film La 
Dolce Vita, il cui nome venne poi usato per definire un genere 
fotografico.

PAOLO SIMONAZZI (1961)
Route 66
2001, C-print, 415 x 304 mm, GCMO

Simonazzi usa la fotografia per raccontare storie con uno stile 
leggero e ironico, sviluppando progetti legati in gran parte 
alla sua terra d’origine. Uno di quelli che lo ha maggiormente 
impegnato nel corso degli anni è “Tra la Via Emilia e il West”, in 
cui ha raccolto le tracce della presenza del mito americano nei 
paesaggi emiliani. Quest’immagine è stata invece scattata proprio 
sulla strada che quel mito ha contribuito a generarlo, la Route 66. 
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VALENTINA SOMMARIVA (1986)
Senza titolo, dalla serie “Cicatrici” 
2017, 4 Stampe inkjet, 410 x 295 mm ciascuna, FM

La serie è frutto di una committenza del 2017 di Fondazione 
Fotografia, finalizzata al racconto del terremoto nell’Italia centrale 
nelle zone di Amatrice, Norcia, Visso. Sommariva ha creato una 
sequenza che testimonia l’azione eseguita in loco, riempendo 
una fenditura creata dal sisma con poliuretano espanso che è 
poi stato estratto diventando una scultura di 4 metri. Questo a 
evidenziare la cicatrice e simboleggiare il processo di guarigione, 
ma anche la memoria indelebile di un evento che l’uomo non può 
controllare.

ANNALISA SONZOGNI (1974)
Interiors #2
2003, C-print montata su PVC, 820 x 1030 mm, GCMO

Annalisa Sonzogni lavora da trent’anni attraverso la fotografia, 
le immagini in movimento e l’installazione per indagare la 
rappresentazione dell’architettura e dello spazio. Interiors è 
una serie di vedute urbane notturne, soggetto a cui l’artista ha 
dedicato particolare attenzione nei primi anni del suo percorso, 
in cui la qualità della luce artificiale sospende la percezione della 
città tra familiare e sconosciuto. 

MARCO TAGLIAFICO (1985)
Gubernum
2016, Dittico, Stampe alla gelatina bromuro d’argento, 925 x 925 mm 
ciascuna, FM

“Partendo dall’etimologia della parola Governo – dal latino 
gubernum – timone, ho pensato al mio rapporto con la politica 
paragonandola ad un fiume. Ho osservato la potenza di questo 
elemento naturale, immaginando i detriti trasportati dalla 
corrente come persone in balia di eventi fuori dalla loro portata. 
Penso a me stesso come parte di quel flusso, trascinato senza 
spiegazioni. Osservo da lontano e mi chiedo se davvero voglio 
navigare” (M. Tagliafico).
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GEORGE TATGE (1951)
Umbria
1976, Stampa alla gelatina bromuro d’argento, 305 x 404 mm, GCMO

Di padre statunitense e madre italiana, Tatge ha vissuto in tre 
continenti prima di trasferirsi in Italia nel 1973. Ha fotografato 
soprattutto in bianco e nero cercando l’apparizione della bellezza 
nel paesaggio per creare immagini metaforiche ed evocative, 
come questo campo di girasoli colto durante i suoi primi anni in 
Italia. 

TONI THORIMBERT (1957)
Untitled
2009, Stampa inkjet montata su alluminio, 555 x 803 mm, FM

Impegnato dagli anni Novanta nel mondo della moda e della 
pubblicità, Thorimbert, pone l’essere umano al centro di tutta 
la sua ricerca artistica e professionale. L’immagine delle teste 
di statuine fa parte di una serie di opere dal titolo Untitled 
presentate nel 2009 a Fondazione Fotografia che si interroga sul 
“potere ambiguo e morboso della fotografia” (T. Thorimbert) in 
cui si parla della condizione umana senza mai mostrare l’essere 
umano.

ANGELO R. TURETTA (1955)
Un ritratto di Willem Defoe fuori scena alla stazione 
Termini di Roma, fatto durante le riprese di 
“Pasolini” di Abel Ferrara
2014, Stampa alla gelatina bromuro d’argento, 303 x 405 mm, GCMO

Angelo Raffaele Turetta è uno dei più apprezzati fotografi di scena 
italiani. Dal 1990 inizia a lavorare per il cinema collaborando 
con registi quali Sergio Rubini, Dario Argento, Christian De 
Sica e Cristina Comencini. Per Turetta il fotografo di scena 
è un osservatore, un occhio che in qualche modo dovrebbe 
raccontare gli istanti più importanti del film.
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FRANCO VACCARI (1936)
da “Photomatic d’Italia” 
1972-73, Fotocollage montato su cartoncino: c-print 203 x 254 mm e  
5 strip stampe gelatina al bromuro d’argento 200 x 40 mm, GCMO

Artista e teorico della fotografia, Vaccari crea opere in cui l’azione 
artistica è centrale. Nel progetto Photomatic d’Italia il pubblico 
è direttamente coinvolto nel processo artistico. Vaccari mette a 
disposizione cabine fotografiche per fototessere in cui chiunque 
è libero di fotografarsi in diverse pose. Lasciando le photostrip 
all’artista è il pubblico stesso che partecipa alla costruzione della 
propria immagine attraverso il mezzo fotografico.

JACOPO VALENTINI (1990)
Concerning Dante - Autonomous Cell (Purgatory)
2021, Dittico, Stampe inkjet montate su alluminio e cornice,  
1110 x 770 mm e 640 x 770 mm, GCMO

Opera selezionata dall’avviso pubblico “Cantica21. Italian 
Contemporary Art Everywhere” - Sezione Under 35 (MAECI-DGSP/
MiC-DGCC, 2020).

Valentini ha indagato alcuni luoghi d’Italia citati da Dante Alighieri 
nella Commedia, mettendoli in relazione con altri paesaggi 
evocativi di quelli e con celebri illustrazioni del testo dantesco, 
fotografate come nature morte. In questo dittico, parte di un 
polittico che costituisce l’opera completa, vediamo dialogare la 
Pietra di Bismantova, citata dal Poeta nel Purgatorio, e una tavola 
di Federico Zuccari che illustra la seconda Cantica.

FULVIO VENTURA (1941 - 2020)
Senza titolo
1973, C-print, 300 x 400 mm, GCMO_FF

Ventura si dedica alla fotografia di ricerca sulla natura dalla 
metà degli anni Sessanta, sviluppando parallelamente numerosi 
interessi, tra cui la musica e le filosofie orientali. “Il mio lavoro 
fotografico autonomo sul paesaggio riguardava quanto potesse 
sussistere di una natura non dico vergine ma quel tanto di non 
avvilita dall’intervento antropico, da far sì che la si possa vedere, 
e rappresentare fotograficamente, come luogo di apparizioni”.
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LORENZO VITTURI (1980)
Yellow cloth, soft rock & red wood #1
2016, Stampa giclée su carta bamboo, cornice dipinta e poster adesivo, 
750 x 500 mm, GCMO

Vitturi crea oggetti scultorei che modifica attraverso una serie 
di passaggi in cui la fotografia è parte del processo creativo 
e spesso l’opera finale. In questa serie, il punto di partenza 
sono oggetti di scarto che testimoniamo il consumismo, 
il multiculturalismo e la gentrificazione delle metropoli 
contemporanee: una volta fotografati, le loro immagini vengono 
stampate e combinate con altri elementi per creare nuove messe 
in scena fotografiche.

GIUSEPPE (BEPPE) ZAGAGLIA (1933)
America
1979, C-print, 303 x 460 mm, GCMO

Beppe Zagaglia ha cominciato a fotografare quando era un 
ragazzo. La passione per la fotografia non lo ha mai abbandonato 
diventando il narratore per immagini della sua città, Modena.  
Tutti i personaggi celebri sono stati ritratti nei luoghi a loro più 
cari: da Pavarotti a Ferrari. Poi i viaggi, come quello negli Stati 
Uniti da cui è tratta quest’immagine.

VIRGINIA ZANETTI (1981)
I just want to know who I am
2021, Stampa a getto di inchiostro su carta baryta montata su 
diBond, 1485 x 985 mm, FM

Frutto di un lavoro performativo cha ha coinvolto una comunità di 
persone, come accade sovente nella pratica di Zanetti, l’immagine 
ribaltata di un salto evoca un senso di solitudine e caduta. La 
vulnerabilità della condizione umana, avvertita fortemente nel 
periodo della pandemia Covid durante la quale l’opera è stata 
realizzata, indica anche la necessità di un rinnovamento drastico: 
bisogna disintegrarsi per poi ricostruirsi. 
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MARCO MARIA ZANIN (1983)
Natura Morta V, dalla serie “Lacuna e equilibrio” 
2015, Stampa inkjet fine art, 592 x 742 mm, GCMO

“Lacuna e equilibrio” è una meditazione sul tempo e sulle rovine 
della modernità. A San Paolo del Brasile, una delle maggiori 
megalopoli contemporanee in continua crescita, l’artista ha scelto 
e raccolto frammenti di palazzi demoliti per far posto a edifici 
nuovi. Ispirandosi alle nature morte di Giorgio Morandi, Zanin 
li ha quindi fotografati immergendoli in una luce metafisica ed 
elevandoli in una dimensione atemporale. 

MARTINA ZANIN (1994)
da “Older Than Love” 
2021, Stampa inkjet fine art, 1000 x 800 mm, GCMO 

Opera selezionata dall’avviso pubblico “Cantica21. Italian 
Contemporary Art Everywhere” - Sezione Under 35 (MAECI-DGSP/
MiC-DGCC, 2020).

Older Than Love è un’opera multimediale che parte dal rapporto 
personale dell’artista con il padre, sviluppandolo attraverso la 
metafora del falco e della sua preda, e creando un parallelismo 
tra l’aggressività animale e quella umana. Uno degli elementi 
dell’opera è questo dittico di immagini, che fa uso di una foto 
d’archivio familiare per creare un paragone volutamente forte e 
disturbante. 

MARCO ZANTA (1962)
Kurashiki
2000, C-print, 813x1012 mm, GCMO

L’opera di Marco Zanta si concentra sulla rappresentazione 
degli spazi e dell’architettura urbana e industriale, cercando di 
coglierne la relazione con il tempo e la luce. In questa immagine, 
realizzata in Giappone, è evidente la sua capacità di rendere 
presente l’oggetto architettonico e di farne dialogare gli elementi 
materiali. 
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Passaggi Paesaggi
Fotografia italiana dalle collezioni di Fondazione Ago 
 

A cura di / Curated by
Chiara Dall’Olio e Daniele De Luigi

Prodotta da / Produced by
Fondazione Ago

Progetto grafico / Graphic layout
Intersezione

Traduzioni / Translations
Karen Elaine Whittle

Artiste e artisti / Artists
Claudio Abate, Giampietro Agostini, Luca Andreoni, Enrico Appetito, 
Vasco Ascolini, Olivo Barbieri, Giorgio Barrera, Gabriele Basilico, 
Gianni Berengo Gardin, Paolo Bernabini, Davide Bertocchi,
Bruna Biamino, Antonio Biasiucci, Fabio Boni, Andrea Botto,
Pamela Breda, Luca Campigotto, Vincenzo Castella, Bruno Cattani, 
Fabrizio Ceccardi, Francesco Cocco, Giorgio Colombo, Mario Cresci,
Mario De Biasi, Paola De Pietri, Irene Fenara, Giorgia Fiorio, 
Franco Fontana, Antonio Fortugno, Vittore Fossati,
Massimiliano Gatti, Marcello Geppetti, Luigi Ghirri, Mario Giacomelli, 
Luca Gilli, Paolo Gioli, Claudio Gobbi, Stefano Graziani,
William Guerrieri, Guido Guidi, Francesco Jodice, Mimmo Jodice, 
Emilio Lari, Cesare Leonardi, Uliano Lucas, Rachele Maistrello, 
Tancredi Mangano, Eva e Franco Mattes, Marzia Migliora, Nino Migliori, 
Filippo Minelli, Simone Mizzotti, Paolo Monti, Ugo Mulas, Pino Musi,
Paolo Mussat Sartor, Carmelo Nicosia, Walter Niedermayr,
Enzo Obiso, Cristina Omenetto, Paola Pasquaretta,
Paolo Pellion Di Persano, Robert Pettena, Agnese Purgatorio, 
Francesco Radino, Laura Renna, Marialba Russo, 
Roberto Salbitani, Ferdinando Scianna, Marco Scozzaro,
Tazio Secchiaroli, Paolo Simonazzi, Valentina Sommariva,
Annalisa Sonzogni, Marco Tagliafico, George Tatge, Toni Thorimbert, 
Angelo Turetta, Franco Vaccari, Jacopo Valentini, Fulvio Ventura, 
Lorenzo Vitturi, Beppe Zagaglia, Virginia Zanetti, Marco Maria Zanin, 
Martina Zanin, Marco Zanta.



Fondazione Ago 
Modena 
Fabbriche 
Culturali

Presidente /  
Chair 
Donatella Pieri

Consiglio di Amministrazione 
/ Board of Directors
Irene Boni
Stefano Cosma
Daniele Francesconi
Angela Vettese

Consiglio di Indirizzo / 
Steering Committee
Roberto Alessandrini 
Presidente / President

Alessandra Landini
Gianluca Marchi
Rita Monticelli
Pier Luigi Sacco 

Comitato Scientifico / 
Advisory Board
Gianfrancesco Zanetti
Presidente / President

Massimo Bernardi
Alessandra Quarto
Maria Chiara Rioli
Jeffrey Schnapp

Collegio dei Revisori /  
Board of Auditors
Graziano Poppi
Presidente / President

Elisa Gavina
Simona Manfredini

Mostre e collezioni / 
Exhibitions and collections
Lorenzo Respi 
Chiara Dall’Olio 
Daniele De Luigi
Federica Merighi 

MUSEO DELLA FIGURINA 
Francesca Fontana 

ARCHIVI / ARCHIVES
Roberta Russo 
 
Attività educative / 
Educational activities
Claudia Fini  
Luca Barbieri
Annalisa Bondioli
Maria Elisa De Benedetti
Claudia Laus 

Progetti speciali / 
Special projects
Alice Bergomi 

Allestimenti / 
Displays
Luca Monzani 

Servizi al pubblico / 
Visitor services 
Leonid Izvestnov 

Amministrazione /
Administration 
Anna Bartolacelli 
Simona Benincasa 

Segreteria / 
Secretary
Gessica Brugaletta

Comunicazione e  
ufficio stampa /  
Communication and  
press office
Roberto Righetti



SOCI FONDATORI

14.02– 
04.05.2025

PASSAGGI
PAESAGGI

Fotografia italiana
dalle collezioni 
di Fondazione AGO


