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RAPPORTO ANNUALE FOTOGRAFIA aprile 2026

«Finché sarò viva, sarò una fotografa. Non andrò mai in pensione». In questa dichiarazione si riflette l’intero percorso umano e professio-
nale di Dorothy Bohm (1924-2023), fotografa britannica di origine tedesco-ebraica che ha trasformato l’esperienza dell’esilio e 
della perdita in una ricerca visiva fondata sulla memoria e sulla permanenza dell’istante. Nata nel 1924 a Königsberg, nella Prussia 
orientale (oggi Kaliningrad), da genitori ebrei lituani, visse in Lituania fino ai quindici anni. Nel 1939, per sottrarsi alla minaccia 
del nazismo, fu mandata in collegio in Inghilterra con una valigia e una Leica donatale dal padre poco prima della partenza. Per 
quasi vent’anni non ebbe notizie dei genitori e della sorella minore, poi rintracciati in un campo di lavoro siberiano. La fotogra-
fia diventa così uno strumento per «impedire che le cose scompaiano» e un modo per rendere la transitorietà meno dolorosa. Fin dai 
primi autoritratti e dai lavori giovanili, emerge un’attenzione delicata ai dettagli della vita quotidiana e un’inclinazione naturale 
verso l’umanità dei soggetti, qualità che accompagneranno l’intera carriera di Bohm. Questo sguardo, poetico e lucido insieme, 
si definisce progressivamente tra ritratti, scene urbane e viaggi in Europa e negli Stati Uniti. Un passaggio decisivo avviene nel 
1947 ad Ascona: il confronto con l’ambiente degli artisti antifascisti residenti nella cittadina svizzera la induce ad abbandonare la 
ritrattistica «tradizionale» in chiaro-scuro per dedicarsi alla street photography in bianco e nero. Dal 20 settembre 2026 al 10 gen-
naio 2027, il Museo Comunale d’Arte Moderna di Ascona dedica all’artista una retrospettiva curata da Mara Folini e Monica 
Bohm-Duchen. La mostra, con circa ottanta opere dai ritratti in studio alle fotografie «neorealiste» en plein air in bianco e nero, 
ai lavori artistici a colori in formato analogico e polaroid, mette in luce sia la coerenza sia l’evoluzione del linguaggio di Bohm, 
dove rigore compositivo e attenzione all’elemento umano restano sempre al centro. Le sue immagini, attente alla quotidianità 
e al cambiamento sociale, instaurano infatti un dialogo ideale con Henri Cartier-Bresson, con una particolare sensibilità verso il 
mondo femminile. Attraverso la selezione delle opere in mostra emerge anche l’importanza della Polaroid, utilizzata da Bohm 
per fissare l’istante in modo immediato e conservare «quel qualcosa di speciale» che attraversa tutta la sua produzione. Questo per-
corso espositivo riflette anche le scelte professionali della fotografa: nel 1971 Bohm è infatti tra le fondatrici della Photographers’ 
Gallery di Londra, di cui diventa direttrice associata fino al 1986 – ruolo in cui sostiene e valorizza nuove generazioni di fotografi. 
Dagli anni Ottanta, la sua ricerca si concentra sulla fotografia artistica a colori, dove dettagli di muri urbani, riflessi e manifesti 
diventano superfici di sperimentazione in dialogo con l’arte astratta e le neoavanguardie (nella foto, Torn Poster, London, 1997. © 
Estate of Dorothy Bohm). Mostre precedenti, così come la partecipazione a documentari dedicati al suo lavoro, hanno evidenziato 
la capacità di Bohm di trasformare l’esperienza personale in un patrimonio visivo universale, senza mai cadere nel sentimentale 
o nella retorica. La retrospettiva di Ascona restituisce un percorso unitario di oltre settant’anni. Un itinerario che, dal ritratto 
alla strada alla sperimentazione cromatica, mantiene al centro l’osservazione dell’umanità e la volontà di trattenere la luce del 
presente, offrendo uno sguardo completo su un’artista che ha saputo rendere visibile ciò che altrimenti sarebbe svanito. n Ni.Bi.

Il progetto espositivo è 
unico, le sedi sono due: 
l’omaggio a Bruce Gil-
den organizzato da Fon-
dazione Brescia Musei 
in collaborazione con 
Magnum Photos in occa-
sione della IX edizione 
del Brescia Photo Festi-
val (appena concluso), e 
curato da Denis Curti in 
stretto dialogo con l’ar-
tista, è articolato tra il 
Museo di Santa Giulia, 
dove fino al 23 agosto va 
in scena la mostra «A clo-
ser look», e la Pinacoteca 
Tosio Martinengo, dove 
è allestita fino al 12 luglio 
l’installazione site spe-
cific Grace/Grazia. Bruce 
Gilden per Raffaello. Prima 
grande monografica pre-
sentata in Italia di questo 

pioniere della street photography, la mostra del Museo di Santa Giulia 
riunisce complessivamente 80 fotografie, intorno al nucleo di immagini 
della serie Faces (2013-2024), in cui Bruce Gilden (New York, 1946; prima 
formazione da sociologo alla Penn State University, subito abbandonata, 
e saltuari studi di fotografia alla School of Visual Arts di New York, dal 
1998 membro di Magnum Photos) ritrae persone del mondo intero con 
il suo stile ben riconoscibile, servendosi del flash e scattando (come ram-
menta anche il titolo della mostra) da una distanza ravvicinata. Tanto 
ravvicinata da apparire intrusiva: donne con un trucco grottesco e sfatto, 
giovani con il volto devastato dall’acne, uomini dallo sguardo minaccio-
so, anziani dagli occhi vuoti. Volti sconvolgenti, eppure (o forse proprio 
per questo), spiega lui, «più invecchio, più mi avvicino ai soggetti». Facce di 
New York e dell’America «profonda», facce del Messico, della Colombia, 
della Grecia, di passanti colti nelle strade o su spiagge desolate e colti 
con i pensieri che attraversano le loro menti, perché, pur nell’istanta-
neità dello scatto, Gilden sa trovare una relazione emotiva con i soggetti 
delle sue fotografie. Insieme a questo nucleo sono in mostra immagini 
dei suoi primi anni, dal 1968, e altre da lui scattate tra il 1996 e il 1999 in 
Giappone (i membri della yakuza, la mafia giapponese), ad Haiti (1985-
95) con la sua miseria senza fine, e in diversi Paesi d’Europa (1994-2012) 
ma, più ancora, a New York (1969-95), il suo stage prediletto. Alle fotogra-
fie si aggiungono due contributi visivi: l’intervista del fotografo britanni-
co Martin Parr, scomparso nello scorso dicembre, a cui Gilden racconta 
le proprie vicende personali e professionali, e un video di Magnum Pho-
tos. Di segno totalmente diverso l’installazione site specific Grace/Grazia 
commissionata per quest’occasione da Fondazione Brescia Musei, che 
entrerà a far parte delle collezioni dei Musei Civici di Brescia. Si tratta 
di un dittico fotografico in cui Bruce Gilden interpreta il concetto di «gra-
zia» muovendo dai due dipinti di Raffaello conservati nella Pinacoteca 
Tosio Martinengo (Cristo redentore benedicente e Angelo), appena partiti per 
la grande mostra «Raffaello: Sublime Poetry» del Metropolitan Museum 
di New York (nella foto, Amber, Kensington, Philadelphia, Pennsylvania, USA, 
2023 © Bruce Gilden:Magnum Photos). n Ada Masoero

Ogni immagine è una scelta, un modo di interpretare uno spazio, di restituire la relazione tra memoria, esperienza e sguardo. 
Quando il paesaggio è una città, la fotografia diventa anche uno strumento di lettura: osservare i luoghi, riconoscerne le stra-
tificazioni, coglierne i passaggi e i silenzi. Da questa prospettiva nasce «Ancona Revisited», mostra allestita dal 18 aprile al 14 
giugno negli spazi della Mole Vanvitelliana. Il progetto mette in dialogo le fotografie di Massimo Baldini con i versi di Franco 
Scataglini (Ancona, 1930 – Numana, 1994), una delle voci più originali della stagione neodialettale del Novecento. La mostra è 
realizzata con il sostegno del Comune di Ancona ed è accompagnata da scritti inediti di Franco Brevini e Marta Paraventi. Ancona 
è una città che non si offre immediatamente allo sguardo. La sua identità emerge nei passaggi tra mare e collina, negli interstizi 
urbani, nei dettagli quotidiani. Baldini attraversa questi spazi senza cercare effetti spettacolari. Le sue fotografie osservano scale, 
fronti urbani, scorci del porto (nella foto, Departure, 2025) della città  e del suo territorio, rivelando una geografia fatta di soglie: 
tra alto e basso, aperto e chiuso, tempo vissuto e tempo immaginato. Il titolo «Revisited» indica proprio questo ritorno consapevo-
le. Non una semplice documentazione, ma una rilettura del luogo, resa possibile dalla distanza e dall’attenzione dello sguardo. In 
questo percorso visivo si inseriscono i versi di Scataglini. La sua lingua, prossima all’italiano, ma segnata dal dialetto, introduce 
una dimensione simbolica che accompagna le immagini senza illustrarle. Fotografia e poesia procedono per risonanze: l’una 
indica, l’altra interpreta. La mostra presenta 36 fotografie a colori di grandi dimensioni (180x180 cm) su tessuto blockout, 59 su 
carta fine art Canson Infinity, 20 pannelli con versi di Scataglini e il video Esplumeor di Stefano Meldolesi, ritratto del poeta. La 
photo curatorship è di Alessia Locatelli, l’allestimento dell’architetto Fabio Pandolfi. «Di cosa è fatto un paesaggio? Di immagini, ma 
anche di pensieri, memorie e aspettative», osserva Baldini. «Come mostrano i versi di Franco Scataglini, realistici e al tempo stesso visionari, senza 
questa dimensione simbolica lo spirito di un luogo, il genius loci, resta inerte. Senza questo senso di meraviglia e continua riscoperta, da qui l’attri-
buto revisited, il paesaggio si riduce a un compendio di luoghi comuni. Io cerco di sventarli con la complicità della poesia». n Nicoletta Biglietti

Ad Ascona la poesia della fotografia urbana

Brescia faccia a faccia 
con Bruce Gilden

Ancona tra fotografia e poesia
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Sulle orme della pittura
Al Centro Saint-Bénin di Aosta circa 180 fotografie 
raccontano lo sguardo di Mario Giacomelli

Sulle orme della pittura nell’Ottocento ha cam-
minato la neonata fotografia: come la regina 
delle tecniche artistiche è passata da medium 
istituzionale e fedele al vero a strumento attra-
verso cui sperimentare la libertà creativa con 
tanto di cavalletto e tavolozza, e anche l’ottava 
arte è riuscita a scrollarsi di dosso la veste di 
testimone inalterabile della realtà. La possibi-
lità di manipolare il risultato di uno scatto in 
camera oscura (oggi il digitale la definisce «post 
produzione») si è trasformata nel tempo in chia-
ve perfetta per fare propria l’impressione che la 
luce provoca sulla pellicola.
Nel secondo dopoguerra, lo spiega bene il Ne-
orealismo cinematografico, prese piede la ne-
cessità di ritrarre l’Italia segnata dalla miseria, 
dalla ricostruzione e dal boom economico, al 
contrario di ciò che raccontava la propaganda 
fascista del regime. Il bianco e nero si rivelò un 
degno alleato per restituire la quotidianità, dal-
la quale, però, ogni tanto si sentiva il bisogno di 
evadere. In questo frangente si inserisce Mario 
Giacomelli (Senigallia, 1925-2000), poeta a pa-
role e per immagini che cercò nel mezzo foto-
grafico (che lui stesso era solito considerare un 
«prolungamento della mia idea») un modo per 
raccontare ciò che non salta immediatamente 
agli occhi: a partire da situazioni concrete come 
in un ospizio, in un seminario, o nella vita con-
tadina, riesce a cogliere un racconto interiore, 
rendendo ogni scatto testimone di una visione 
lirica, personale del mondo. 
Attorno a questo aspetto della sua pratica artisti-
ca si sviluppa la mostra al Centro Saint-Bénin 
di Aosta, a cura di Bartolomeo Pietromarchi e 
Katiuscia Biondi Giacomelli, direttrice artistica 
dell’Archivio Mario Giacomelli (catalogo Electa). 
Intitolata «Mario Giacomelli. Oltre il visibi-
le», allestita dal 21 marzo al 13 settembre, pre-
senta in un percorso non cronologico circa 180 
fotografie appartenenti a diverse serie (stampe 
vintage e provini di stampa, ma anche materia-
li documentari), accostate seguendo dei criteri 
tematici e formali: una scelta congeniale al suo 
lavoro, che si è sempre posto come linguaggio 
vivo e in perenne trasformazione, perché anche 
a distanza di anni Giacomelli tornava su un nu-
cleo di opere e lo «rivitalizzava». Questa espo-
sizione, promossa dall’Assessorato Istruzione, 
Cultura e Politiche identitarie della Regione au-
tonoma Valle d’Aosta, segue i tre appuntamenti 

del 2025 (al Palazzo Reale di Milano, al Palazzo 
delle Esposizioni di Roma e alla Galleria San Lu-
dovico di Parma) per le celebrazioni del cente-
nario dalla nascita del fotografo marchigiano e 
propone una lettura chiara della complessità e 
della stratificazione della sua opera. 
Nel pieno dei tentativi di elevare l’ottava arte 
alla pari delle altre tecniche artistiche, Giaco-
melli fonde documentazione e trasfigurazione, 
testimonianza e invenzione, vestendo l’oggetti-
vità del reale con una nuova soggettività, fatta 
di sentimenti ed emozioni, talvolta inserendo 
anche elementi autobiografici. 
È così che la doppia esposizione in Caroline Bran-
son da Spoon River (1958-73) diventa un metodo 
per provare anche da seduti ciò che si prova 
girando in aria su una giostra. È così che la so-
vraesposizione di Io non ho mani che mi accarezzino 
il volto (1961-63) elimina qualsiasi sfondo di un 
gruppo di uomini di chiesa in abito scuro in-
tenti a divertirsi e riesce ad astrarne le risate, 
che risuonano nelle orecchie anche di chi non 
era lì con loro. Come il calore dell’abbraccio di 
una coppia che si fa tutt’uno con la natura: il 
gesto dei protagonisti di un altro scatto dalla se-
rie Caroline Branson da Spoon River (1971-73) è reso 
universale dal fotografo, nonostante racchiuda 
la riservatezza di un momento profondamente 
intimo. Ed è così che un semplice paesaggio di 
campagna, i cui campi sono segnati dai solchi 
dell’aratro (in Presa di coscienza sulla natura, 1976-
80, ad esempio), diventa il terreno astratto su 
cui poter far scorrere la fantasia. 
Perché, come scriveva negli anni Novanta, 
«il mezzo meccanico blocca, ferma e basta, ma oc-
corre capire che una volta scattato, non si è fatto 
nulla», intendendo che a quel punto il lavo-
ro era ancora allo stadio embrionale.  Anche 
la grana del rullino che traspare dalle stam-
pe di Giacomelli, ruvida e consistente, gio-
ca un ruolo decisivo: ricordarci che si può 
sempre orientare lo sguardo oltre il visibile. 
Il Centro Saint-Bénin di Aosta, insieme al Museo 
Archeologico Regionale, è una delle principali 
sedi espositive della Regione autonoma Valle 
d’Aosta, che vi organizza mostre dal 1986. Le 
esposizioni temporanee si tengono nella cappel-
la seicentesca dell’antico priorato di Saint-Bén-
in, fondato intorno all’anno Mille e trasformato 
nel 1604 in collegio di studi superiori. 
n Cecilia Paccagnella Mario Giacomelli, Presa di coscienza sulla natura, 1976-80 © Archivio Mario Giacomelli

Mario Giacomelli, Caroline Branson da Spoon River, 1958-73 © Archivio Mario Giacomelli

ANCONA REVISITED
FOTOGRAFIE DI MASSIMO BALDINI  

Con versi di Franco Scataglini

18 APRILE / 14 GIUGNO
MOLE VANVITELLIANA  - ANCONA

Aperto venerdì, sabato e domenica, 30 aprile, 4 maggio, 1 e 2 giugno, 

 10:00 − 13:00 / 15:00 − 19:00

Tel. 3336166898 / 071 2226625−6626

Con il sostegno diPromosso da 




