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Il Festival Fotografico Europeo, giunto alla sua XIV edizione, € organizzato dall’Archivio
Fotografico Italiano con il patrocinio della Commissione Europea e delle
Amministrazioni Comunali di Legnano, Busto Arsizio, Castellanza e Olgiate Olona.
L’iniziativa si realizza grazie alla collaborazione di numerosi partner culturali e
istituzionali, tra cui Fujifilm Italia - che ha prodotto la mostra di Monika Bulaj,
Istituto Polacco Roma, I'Istituto Superiore “Giovanni Falcone” di Gallarate, la
Rivista Africa, Martin Parr Foundation, Travel Tales Award, oltre a gallerie e realta
private come Galleria Boragno, Albé & Associati - Studio Legale, Spazio Immagine,
Andreella Photo, VareseNews, Materia Spazio Libero.

Geografie Umane e un racconto dei luoghi attraverso le persone che li abitano, li
attraversano e li custodiscono. E una mappa aperta, senza confini rigidi, costruita da
presenze e assenze, memorie e trasformazioni. La fotografia d’autore si fa linguaggio
plurale: testimonianza, relazione profonda con lo spazio, visione intima e poetica. Le
immagini non si limitano a descrivere, ma interrogano e suggeriscono, rivelando
legami invisibili tra individui, territori e identita. Ne emerge una geografia emotiva e
culturale, in cui l'esperienza umana diventa segno, luce e racconto, offrendo al
visitatore uno spazio di ascolto, emozione e riflessione.

Il Festival promuove la fotografia d’autore e il linguaggio visivo contemporaneo
attraverso un articolato programma di mostre, conferenze, proiezioni, presentazioni di
libri e percorsi formativi, mettendo in dialogo fotografia storica, moderna e
contemporanea. Il progetto favorisce l'incontro tra autori affermati ed emergenti,
italiani e internazionali, e si propone come spazio di confronto aperto a professionisti,
studiosi, studenti e appassionati.

Pensato come un laboratorio culturale aperto al dialogo europeo, il Festival utilizza la
fotografia come strumento di relazione e riflessione, capace di interpretare linguaggi e
sensibilita diverse, rafforzando il ruolo della cultura come motore di inclusione,
partecipazione e crescita collettiva.

Media Partner: IL FOTOGRAFO - La rivista italiana della fotografia d’autore

Company General Use


http://www.europhotofestival.com/
http://www.archiviofotograficoitaliano.it/

CITTA’ DI BUSTO ARSIZIO — VA - Varie sedi

PALAZZO MARLIANI CICOGNA — Pi1azza VITTORIO EMANUELE |l — Busto ARsizio (VA)
8 MARZO - 26 APRILE 2026

Orari visita: giovedi 14.30-18.00 / venerdi 9.30-13 e 14.30-18
sabato e domenica 9.30 - 13.00 e 15.00-18.30.

Il giorno 05/04/2026 chiusura per festivita di Pasqua
Ingresso libero

TRIBUTO TO MARTIN PARR

BRITISH MOMENTS

Martin Parr € nato a Epsom, Surrey, Regno Unito, nel 1952. Da bambino, il suo nascente
interesse per la fotografia e stato incoraggiato dal nonno George Parr, anch’egli
appassionato fotografo amatoriale. Martin Parr ha studiato fotografia al Manchester
Polytechnic, dal 1970 al 1973. Da allora, Martin Parr ha lavorato a numerosi progetti
fotografici. Ha sviluppato una reputazione internazionale per le sue immagini
innovative, il suo approccio obliquo al documentario sociale e il suo contributo alla
cultura fotografica nel Regno Unito e all’estero. Nel 1994 é diventato membro effettivo
della Agenzia fotografica Magnum. Parr ha sviluppato un interesse per il cinema e ha
iniziato a utilizzare la fotografia in diversi generi, come moda e pubblicita. Parr detiene
il Guinness World Record per la piu grande mostra fotografica simultanea.
Un’esposizione di Common Sense e stata visibile in 41 gallerie in tutto il mondo il 1°
aprile 1999. La mostra e stata esposta in un totale di 44 sedi durante marzo, aprile e
maggio 1999. Nel 2002 la Barbican Art Gallery e il National Media Museum hanno
promosso una grande retrospettiva del lavoro di Martin Parr. Questa mostra ha fatto il
tour in Europa per i successivi 5 anni. Martin Parr e stato professore di Fotografia
all’'Universita del Galles, campus di Newport, dal 2004 al 2012 ed e stato Direttore
Artistico Ospite delle Rencontres d’Arles nel 2004. Nel 2006 ha ricevuto il Premio Erich
Salomon e la mostra risultante Assorted Cocktail & stata inaugurata alla Photokina. Nel
2008 e stato curatore ospite del New York Photo Festival, curando la mostra New
Typologies. Parrworld e stata inaugurata all’Haus der Kunst di Monaco nel 2008. La
mostra presentava la collezione personale di oggetti, cartoline, stampe fotografiche di
fotografi britannici e internazionali, libri fotografici e un nuovo progetto intitolato
Luxury. L’esposizione ha poi fatto il tour in Europa per i due anni successivi. Al
PhotoEspafia 2008, ha ricevuto il premio Baume et Mercier in riconoscimento della sua
carriera professionale e dei contributi alla fotografia contemporanea. Martin Parr ha
curato la Brighton Photo Biennial nell’ottobre 2010. Dal 2008 al 2013 Parr e stato
professore ospite all'Universita di Ulster, Irlanda del Nord. Nel 2013 e stato nominato
professore di Fotografia con incarico 0.2 FTE. Nella primavera del 2015, Aperture ha
pubblicato The Chinese Photobook, un libro sulla storia dei fotolibri cinesi a cui Parr ha
collaborato insieme a Wassinklundgren. Nel marzo 2016 Strange and Familiar, curata
da Parr, e stata inaugurata al Barbican di Londra. La mostra analizza come i fotografi
internazionali dagli anni "30 in poi abbiano fotografato nel Regno Unito. Ha ricevuto il
Sony World Photography Award per il Contributo Eccezionale alla Fotografia
nell’aprile 2017. Tra il 2013 e il 2017 Martin e stato presidente di Magnum Photos.
Nell’autunno 2017 e stata inaugurata la Martin Parr Foundation a Bristol. Nel marzo
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2019, Only Human é stata inaugurata alla National Portrait Gallery di Londra. La mostra
includeva ritratti provenienti da tutto il mondo, con un’attenzione particolare alla
Britishness, esplorata attraverso una serie di progetti che indagano l'identita
britannica. Ha ricevuto un CBE negli onori per il compleanno della Regina nel giugno
2021, e una laurea honoris causa dall’Universita del South Wales nel2023. Nel 2024 ha
ricevuto il Lifetime Achievement Award dal La Gacilly-Baden Photo Festival ed € stato
riconosciuto come membro della International Photography Hall of Fame.Ha
pubblicato oltre 140 libri del proprio lavoro e ne ha curati altri 30. Martin si e spento
nel mese di dicembre 2025, lasciando un patrimonio artistico e culturale di
straordinaria importanza. Il suo lavoro traccera un solco profondo per le nuove
generazioni di fotografi e studiosi, anche se il suo sguardo rimane — e rimarra —
certamente eterno e inimitabile.

Maréva Druilhe

LUNATAFONI

Lunatafoni e un’esplorazione intima delle forme che il mondo disegna — o lascia
intuire — tra carne e minerale. Realizzata nella Valle della Luna, in Sardegna, questa
serie in bianco e nero mescola la grana della pelle a quella del granito, scolpito da
millenni dal vento, dall’acqua, dal silenzio. Qui, i tafoni, queste cavita scavate nella
roccia, diventano rifugi immaginari, nicchie fossili, luoghi di sparizione o di emersione.
Il corpo nudo, appoggiato alla pietra, non imita: si inscrive, si cancella, gioca a
nascondino con le ombre. Diventa traccia passeggera, impronta viva, quasi geologica.
Non si sa piu se vi si nasconda, vi trovi rifugio o ne emerga.

Lunatafoni € una parola inventata, tra Luna e Tafoni, una parola-paesaggio, una parola-
rifugio.

INSIDE OBSCURA

Utilizzando il principio della camera obscura, la serie Inside Obscura invita
'osservatore a un viaggio contemplativo all’interno di una macchina fotografica. Senza
alcuna tecnologia, l'esterno viene cosi proiettato nella stanza, animando pareti e
soffitto al ritmo delle nuvole che scorrono.

Una stanza buia, isolata dalla luce, ad eccezione di una minuscola apertura luminosa. Il
silenzio. Mi siedo e aspetto che i miei occhi si abituino all’oscurita. Sulle pareti,
'esterno si dispiega.
La stanza si trasforma secondo il principio della camera obscura e mi offre un nuovo
scenario, una sovrapposizione di due realta. Penso a quei pittori del Rinascimento che
gia utilizzavano questa tecnica: hanno provato lo stesso brivido di meraviglia?

uMi lascio permeare da questo nuovo universo effimero, al crocevia delle realta.
Solitudine, malinconia, réverie: un teatro oscuro e silenzioso in cui trovare il proprio
posto. Il tempo si ferma. Passano trenta secondi. Trattengo il respiro e mi imbarco in un
nuovo viaggio introspettivo.

Biografia

Nata nel 1989, Maréva DRUILHE ha visto nascere il suo interesse per la fotografia 18
anni fa. «E scoprendo I'opera di Francesca Woodman durante 'adolescenza che si &
costruito il mio rapporto con la fotografia. Giocare a confondersi con il decor, esplorare
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gli interstizi, confondere i confini dello spazio e del tempo, e addomesticare questo
corpo che abitiamo e che a volte abita noi.»

COLLETTIVA

SEEDS & FRUITS

PROGETTO DEGLI STUDENTI

DEL 4° ANNO DELL'S GIOVANNI FALCONE DI GALLARATE

Spesso attraversiamo il creato con premura. Il nostro passo e rapido, svelto, tanto che i
contorni sfumano; scivoliamo sulla superficie del tempo con una tale rapidita che la
bellezza rinchiusa nel reale resta un segreto inosservato.

La samara dell’acero, composto da due ali unite, non e solo un seme; € un’opera alata di
precisione assoluta; quando si stacca dal ramo, non cade, danza e rotea come un’elica
per atterrare piu in la.

La pigna della magnolia, quel frutto che spesso si trova dimenticato sull’asfalto, sembra
un reperto fossile. Ha un’aria preistorica, quasi aliena, con una superficie irregolare,
asimmetrica; quando matura, rivela una sorpresa fiammeggiante: dalle sue fessure
sporgono semi di un rosso scarlatto, lucidi come gocce di ceralacca fusa.

La ghianda, nascosta tra le foglie, cade con un tonfo sordo. Lei ¢ la perfezione della
forma: un ovale di legno liscio, che indossa un berretto ruvido.

Le forme della natura, qui rivelate, dall’occhio che le sa cogliere, vengono isolate su un
fondo neutro e vengono analizzate attentamente creando nuove composizioni
simmetriche e armoniose, rilevandone la bellezza nascosta.

Attraverso la lente di ingrandimento estremo, la tecnica fotografica utilizzata degli
studenti rivela strutture e texture che raramente ci soffermiamo a notare. Cio che
verrebbe liquidato come un semplice baccello si trasforma in qualcosa che diventa

opera scultorea e monumentale.
Davide Niglia
docente delle classi 4APCS e 4BPCS

EX CARCERE - viA MoNS. PA0LO BORRONI - BUSTO ARSIZIO (VA)

26 MARZO - 26 APRILE 2026

Orari visita: venerdi 9.30-13 e 14.30-18 / sabato e domenica 9,30-13 e 15-18,30
Il giorno 05/04 /2026 chiusura per festivita di Pasqua

Ingresso libero

GIORGIO BIANCHI

SIRIA, COSA RESTA DI PALMIRA

Viaggio nella storia ferita di un territorio di guerra
Reportage di Giorgio Bianchi

Il 21 maggio 2015 I'ISIS conquistava Palmira, citta siriana celebre per il suo sito
archeologico romano, scatenando una devastante furia iconoclasta. Templi e statue
furono distrutti, lasciando profonde cicatrici nel patrimonio culturale mondiale.

Il fotoreporter e documentarista Giorgio Bianchi ha documentato questa tragedia,
visitando Palmira nel 2016 e nel 2018. Il suo lavoro, culminato in un documentario di 30
minuti, mostra non solo la distruzione ma anche gli sforzi per conservare i resti
archeologici, sottolineando il valore universale del patrimonio culturale come fondamento
delle societa.
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Bianchi ha portato la sua testimonianza in conferenze internazionali, evidenziando
I'importanza della salvaguardia dei siti storici. Il tema e anche al centro del suo libro
“Teatri di guerra contemporanei” (Mimesis editore), che colloca Palmira nel piu
ampio contesto dei conflitti in Siria e Ucraina, offrendo parole e immagini a supporto
della memoria storica e culturale.

Il lavoro di Bianchi restituisce due verita contrastanti: la distruzione inflitta dall’ISIS e la
speranza incarnata dagli sforzi di conservazione, un messaggio di resilienza e tutela dei
beni comuni.

Nel 2025 ha pubblicato il libro fotografico: LA GUERRA IN SIRIA. OTTO ANNI DI
STUDI E REPORTAGE SUL CAMPO (Meltemi Editore). “Scrivere sulla Siria significa
confrontarsi con una delle vicende piu complesse e cruente del nostro tempo. Giorgio
Bianchi ripercorre gli eventi dalle proteste del 2011 ai piu recenti sviluppi geopolitici,
mostrando come la guerra di Siria sia stata sin dall’inizio alimentata da attori esterni, che
hanno trasformato una crisi interna in un sanguinoso conflitto per procura. Sul terreno
si sono fronteggiati eserciti regolari e milizie jihadiste sostenute da potenze regionali e
occidenfali, in uno scenario in cui le narrazioni ideologiche hanno spesso offuscato la
realtd. Bianchi restituisce una visione documentata, sostenuta da otto anni di lavoro sul
campo come fotoreporter.

Ne emerge un quadro che obbliga a ripensare non solo la Siria, ma anche il modo in cui
I'informazione internazionale ha costruito - e continua a costruire e manipolare - il
racconto delle guerre contemporanee. Il suo e un libro che é insieme testimonianza e
atto politico”.

Giorgio Bianchi (1973) e un fotogiornalista, documentarista e blogger italiano. Ha
realizzato reportage in Europa, Siria, Russia, Burkina Faso, Vietham, Myanmar, Nepal,
India. Nella sua fotografia Giorgio ha sempre dato particolare attenzione alle tematiche
di carattere politico e antropologico, alternando progetti personali a lungo termine a
lavori su commissione. Dal 2013 ha compiuto diversi viaggi in Ucraina per
documentarne, attraverso immagini e video, la crisi, a partire dagli scontri di Euromaidan
fino all’odierno conflitto nel Donbass.

Si occupa del conflitto siriano dal 2016. Il lavoro di Giorgio ha ricevuto numerosi
riconoscimenti nazionali e internazionali e viene pubblicato regolarmente su riviste e
giornali, cartacei e online.

Le sue fotografie sono state esposte sia in Italia che all’estero.

Sue immagini fanno parte della collezione dell’Archivio Fotografico italiano.

MUSEO DEL TESSILE - SALA RICAMO - INGRESSO DA VIA GALVANI - BUSTO ARSIZIO (VA)
14 MARZO - 26 APRILE 2026

Orari visita: venerdi 14,30-18 / sabato e domenica 15-18,30

Il giorno 05/04 /2026 chiuso - S. Pasqua

Ingresso libero

TRAME DI ELEGANZA NELLA MODA D’EPOCA

FOTOGRAFIE DEI PRIMI DEL ‘900

Eleganza e sguardi.

La moda della prima meta del XX secolo racconta una storia di trasformazioni culturali e
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di aspirazioni estetiche. Dagli anni Venti, con I'eco dei ruggenti Roaring Twenties, fino
agli anni Cinquanta, 'abbigliamento negli Stati Uniti ha saputo coniugare eleganza,
funzionalita e innovazione. In questo periodo, lo stile non era solo un modo di vestire, ma
un linguaggio di raffinatezza, personalita e modernita.

[ tessuti, la ricerca dei dettagli e la cura delle silhouette riflettevano una sensibilita estetica
profonda: dalle linee fluide e libere degli anni Venti, che celebravano il movimento e la
leggerezza, ai tagli sartoriali e strutturati degli anni Quaranta, pensati per esaltare la
femminilita pur in tempi segnati dalla guerra.

I materiali—seta, chiffon, lana pregiata, cotoni finemente lavorati—erano scelti con
attenzione, capaci di dialogare con la luce e di raccontare, attraverso il gesto del corpo,
una storia di bellezza e armonia.

In questo contesto, il ruolo dei fotografi e stato fondamentale e hanno trasformato I'atto
di immortalare la moda in vera e propria arte. Attraverso le loro immagini, le creazioni dei
sarti e dei designer divenivano eterne, sospese tra realta e aspirazione.

La luce, 'inquadratura e la composizione fotografica non servivano solo a documentare i
vestiti, ma a esaltarne la forma, il movimento, la texture e lo spirito del tempo.

Questa mostra propone uno sguardo sul fascino senza tempo della moda americana:
un’epoca in cui I’eleganza non era solo estetica, ma espressione di cultura, ambizione e
sogno. Le fotografie qui esposte non mostrano semplici abiti, ma momenti di stile,
raffinatezza e bellezza, raccontando la capacita della moda di catturare 'immaginario e di
durare oltre il suo tempo.

GALLERIA BORAGNO - Via MILANO, 4 - CENTRO STORICO — BUSTO ARSIZIO (VA)
7 MARZO - 15 MARZO0 2026

Orari visita: venerdi 15-18,30 / sabato e domenica 10-13/15-18,30
domenica 15 marzo ore 10-13

Ingresso libero

MARCO MARTELLI

DIETRO LO SGUARDO - RITRATTI

Marco Martelli (1958) incontra la fotografia in eta precoce, quando lo sguardo precede
ancora la consapevolezza. I primi scatti, realizzati con una Kodak Instamatic 33,
segnano l'inizio di un percorso fondato sulla curiosita e sulla sperimentazione
autonoma. Ancora adolescente, costruisce la sua prima camera oscura e allestisce uno
spazio dedicato al ritratto, esplorando in modo intuitivo luce, tempo e presenza.

La formazione tecnica nel settore tessile lo conduce a integrare la fotografia nella
pratica professionale, applicandola alla micro e macrofotografia di fibre, filati e tessuti,
oltre alla documentazione di processi e macchinari industriali. In questo ambito
realizza immagini per aziende e istituzioni di riferimento, contribuendo alla definizione
di un linguaggio visivo capace di restituire la qualita materiale e percettiva del
prodotto.

Nel corso di oltre cinquant’anni di attivita, il suo lavoro attraversa ambiti differenti —
dalla fotografia industriale a quella di cerimonia, dal paesaggio al ritratto —
mantenendo quest’ultimo come luogo privilegiato di ricerca. E nel confronto diretto
con il soggetto che Martelli concentra il proprio interesse, costruendo una relazione
fondata sull’ascolto e sulla fiducia, necessaria per far emergere cio che precede la posa.
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Il fotoritratto diventa cosi un dispositivo di rivelazione: un tempo condiviso in cui eta,
genere ed esperienza perdono rilevanza, lasciando spazio all’autenticita dello sguardo.
Le immagini raccolte in questa serie, realizzate nell’arco degli ultimi vent’anni,
ritraggono persone alla loro prima esperienza davanti all’obiettivo. Da questa soglia,
fragile e intensa insieme, nasce il titolo del progetto: DIETRO LO SGUARDO -
RITRATTL

GALLERIA BORAGNO - Via MILANO, 4 - CENTRO STORICO — BUSTO ARSIZIO (VA)
28 e 29 MARZO 2026

Orari visita: sabato e domenica 10-13/15-19

Ingresso libero

LORENZO SCOGLIO

INCONTRI

Il reportage € sempre stato il mio principale indirizzo fotografico. Ritengo questo
settore forse il piu completo visto che raggruppa una buona parte dei rami della
fotografia vedi il paesaggio, il ritratto ambientato e non, la Street, il sociale, le varie
etnie e cosi via: insomma un po' di tutto.

Ogni popolo ed ogni luogo hanno una storia da raccontare che ho cercato di esporre
con la fotografia durante i miei viaggi cercando sempre di entrare in sintonia con i
soggetti senza mai essere troppo invadente e soprattutto rispettandone gli usi e
costumi: le immagini esposte sono una piccola parte di questi incontri" i quali vogliono
rappresentare un percorso fotografico che va dagli inizi degli anni ottanta usando una
Pratica super TL del 1968 fino alle mirrorless attuali. Le prime sono una testimonianza
di un mondo che probabilmente non esiste piu penisola del Sinai 1987, altre
cronologicamente piu recenti, dove tuttavia anche qui gli usi e costumi stanno man
mano sparendo. Ogni immagine rappresenta per me oltre il ricordo indelebile anche
I'emozione nel sentire la macchina fare I'amato "clic".

Egitto penisola del Sinai 1987, India 1989, Zanzibar 1996, Namibia 2002, Libia 2008,
Kenya 2010, Vietnam 2012, Marocco 2013, Gerusalemme 2014, Bali 2018, Cambogia
2020.

GALLERIA BORAGNO - Via MILANO, 4 - CENTRO STORICO — BUSTO ARSIZIO (VA)
11-19 APRILE 2026

Orari visita: venerdi 15-18,30 / sabato e domenica 10-13/15-18,30
Ingresso libero

LUCA BONACINI

INSOMNIA BRASILIENSIS

All'inizio prevale lo sgomento, come quello dell’'insonnia, sospesi tra sogno e veglia.
Brasilia non e una citta nel senso tradizionale: non ha un centro, né un cuore
riconoscibile; al suo posto ci sono spazio, alberi e terra rossa che sovrastano persone,
monumenti e palazzi. Dopo lo sgomento subentra lo stupore: la Brasilia modernista,
progettata da Oscar Niemeyer e Lucio Costa, € una “pagina bianca” che esprime un ideale
di armonia estetica e sociale piu che la storia vissuta. Gli edifici sono sculture abitabili, i
percorsi liberi e lineari, ma questa vastita mette l'essere umano in posizione di
esposizione e vulnerabilita.

Le strade sono codificate con lettere e numeri, rendendo la citta enigmatica e non
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immediatamente comprensibile: un’allucinazione reale, in cui l'umano appare
minuscolo. Brasilia promette liberta e modernita, ma gia rivela fratture sociali: i
funzionari vivono in quartieri privilegiati, mentre le classi lavoratrici sopravvivono in
periferie degradate. Vista dall’alto, assume forme di uccello, aereo o farfalla, simbolo di
aspirazioni mai completamente realizzate. L'unicita di Brasilia risiede nell’essere
incomprensibile ma affascinante, simile a un’insonnia da accettare.

Nato a Roma nel 1966, con formazione in sociologia e carriera nella comunicazione
istituzionale europea, si dedica ora alla fotografia come strumento di osservazione
critica. Ha vissuto in vari paesi tra cui Brasile, dove ha trascorso 15 anni, sviluppando un
legame profondo con il Paese. La sua mostra su Brasilia indaga la citta come spazio di
sospensione, dove l'assenza di centro e la monumentalita producono stupore e
spaesamento, esplorando il rapporto tra architettura, realta e immaginario. I suoi lavori
sono stati pubblicati da testate internazionali e commissionati da organizzazioni ONU,
con mostre in America Latina e workshop fotografici con adolescenti. [l Museo Nazionale
del’Emigrazione Italiana ha dedicato una sezione al suo percorso umano e fotografico.

A&A - ALBE & ASSOCIATI STUDIO LEGALE - Via CELLINI, 22 — BusTo ARSIZI0 (VA)
9 - 26 APRILE 2026

Orari visita: domenica ore 15-18

Dal lunedi al venerdi su appuntamento telefonando al n. 0331 639176

Ingresso libero - brindisi

PROSPETTIVA. Premio per la fotografia contemporanea

ALTITUDINI: PAESAGGI NATURALI E UMANI DELLA MONTAGNA
Esposizione delle opere dei Vincitori della prima edizione

La mostra raccoglie i lavori dei tre vincitori di Prospettiva Premio per la Fotografia
Contemporanea, concorso promosso da A&A - ALBE & ASSOCIATI STUDIO LEGALE in
collaborazione con I'Archivio Fotografico Italiano, nell’ambito della XIV edizione del
Festival Fotografico Europeo.

Le opere esposte sono il risultato di una selezione attenta e rigorosa che ha premiato
serie fotografiche capaci di interpretare con originalita, qualita tecnica e forza narrativa
il tema “Altitudini. Paesaggi naturali e umani della montagna”.

La montagna emerge qui non solo come scenario naturale, ma come spazio vissuto,
abitato, trasformato: un territorio in cui si intrecciano ambiente, lavoro, memoria e
presenza umana. Dalle architetture rurali ai gesti quotidiani, dai silenzi dei paesaggi
d’alta quota ai segni della contemporaneita, la fotografia diventa strumento di indagine
e racconto. Ogni serie proposta in mostra e pensata come un racconto coerente, in cui
le immagini dialogano tra loro per restituire una visione complessa e stratificata della
realta. Il pubblico e invitato non solo a osservare, ma a soffermarsi, a cogliere i dettagli
e a interrogarsi sul rapporto - fragile e necessario - tra uomo e paesaggio.

Per A&A - ALBE & ASSOCIATI STUDIO LEGALE la promozione della cultura & parte
integrante della propria identita. Accanto all’esercizio della professione legale, lo
Studio crede nel valore della ricerca artistica come forma di conoscenza, riflessione e
responsabilita sociale.

Sostenere la fotografia contemporanea significa riconoscere il potere delle immagini
nel raccontare il nostro tempo, nel dare voce ai cambiamenti, nell’ aprire nuove
prospettive — proprio come fa il diritto quando legge la realta e ne governa le
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trasformazioni. Arte e diritto condividono infatti un terreno comune: I'attenzione al
contesto, alle relazioni umane, alla complessita del presente.

Ospitare questa mostra all'interno dello Studio vuole essere un gesto di apertura: uno
spazio professionale che diventa anche luogo di incontro, dialogo e condivisione
culturale.

Un invito a guardare oltre i confini disciplinari e a riconoscere nella cultura un
elemento essenziale della vita collettiva.

Questa esposizione e quindi un ringraziamento agli autori, al lavoro della giuria e a
tutti coloro che, attraverso la fotografia, contribuiscono a costruire uno sguardo piu
consapevole sul mondo che abitiamo.

SPAZIO IMMAGINE / SPAZIO ARTE FARIOLI - Via SiLvio PELLICO, 15 - BUSTO ARSIZIO
(Va)

11-26 APRILE 2026

Orari visita: sabato e domenica 15-18,30

Ingresso libero

MATTEO ENGOLLI

BODIES

Questo progetto nasce da una ricerca personale, ha origine da un omaggio alla forma
che ci e piu familiare: il corpo. La scelta cade su quello femminile, inteso non come
oggetto di desiderio, ma come canone di perfezione formale, un punto di partenza
assoluto.

Bodies e un progetto che gioca a tradire le aspettative.

Le immagini, pur partendo dal nudo, sono state metodicamente spogliate di ogni
contesto erotico o stereotipo sociale. Il corpo smette di essere biologia per diventare
pura forma. Diventa un manifesto visivo: "siamo questo, ma possiamo essere
qualunque cosa".

Il processo creativo € un'inversione della pittura classica. Invece di riempire una griglia
predefinita per svelare un'immagine, qui i frammenti fotografati della "griglia"— pelle,
linee, curve isolate — vengono usati per costruire architetture organiche che prima
non esistevano, come fosse un mosaico. Ogni frammento e specchiato, capovolto,
accostato. La sua natura non viene mai distorta; a cambiare e solo la sua funzione.

Il risultato e un affascinante paradosso. A prima vista, le opere possiedono un'eleganza
"statutaria”, quasi nascessero dal marmo. Ma sono statue vive. Il nostro occhio riconosce
istintivamente la materia umana, ma non trova la forma attesa. Basta avvicinarsi e
l'occhio scopre I'ancoraggio indelebile alla realta: la grana della pelle, i pori, i nei. E un
gioco continuo tra l'ideale e 'umano, tra la forma pura e la sua origine carnale.

In questo, il bianco dominante non & mai vuoto. E uno spazio carico di potenziale, & il
silenzio che permette alla forma di parlare. E un luogo di purezza e pace. E i neri,
quando appaiono, sono pieni, definitivi.

Queste nuove anatomie funzionano cosi come superfici di proiezione. Non sono test,
ma specchi. Invitano l'osservatore ad avvicinarsi, a indagare, a usare la propria
curiositd come strumento. E un viaggio che parte dalla pelle e costringe a cercare
l'origine della forma, a domandarsi cosa si stia vedendo davvero.

Un viaggio che scompone il corpo per creare infiniti nuovi corpi.
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Per Matteo Engolli la fotografia non e una questione di categorie, ma di connessioni.
Sebbene il suo percorso professionale abbia toccato ambiti diversi, il centro di gravita
della sua produzione rimane l'essere umano.

La sua cifra stilistica si muove su un doppio registro. Da una parte c'e
I'approccio diretto e puramente fotografico, che non teme la verita esplicita del corpo
ma la documenta con rigore e profondo rispetto, dall'altra, come accade in questa
mostra, emerge una ricerca che spinge l'immagine oltre il dato reale, trasformando la
materia in forma e astrazione enigmatica. Il suo percorso professionale e segnato sia da
successi individuali che da importanti sodalizi creativi. Come autore ha realizzato
ritratti editoriali pubblicati su testate come Maxim, numerose riviste online ed edizioni
uniche stampate, ha ottenuto il prestigioso Silver Award nel volume "Graphis Nudes 5".
Fondamentale é la collaborazione con I'Art Director Andrea Castelletti: una sinergia in
cui il concept direttivo trova forma concreta nell'interpretazione fotografica di Engolli.
Da questo binomio sono nati progetti di rilievo, tra cui campagne sociali per Grazia, la
selezione nel progetto "Good50x70" (esposto alla Triennale di Milanoe in un tour
internazionale), l'inserimento nell'antologia "From Head to Toe" (Rizzoli NY) e la
realizzazione della locandina per il film "Sacro GRA", vincitore del Leone d'Oro alla
Mostra del Cinema di Venezia.

In Bodies, Matteo Engolli porta la sintesi di questa esperienza: una fotografia che parte
dalla realta tangibile della pelle per esplorare, senza filtri, la complessita della forma
umana.

AEROPORTO MILANO-MALPENSA / Terminal 1

PHOTO SQUARE — AEROPORTO MILANO-MALPENSA / TERMINAL 1
9 APRILE - 31 MAGGIO 2026
Visita libera

GABRIELE MARIA PAGNINI

RITRATTI DI UN’EPOCA 1970-2000

La mostra attraversa lo sguardo di Gabriele Maria Pagnini come un territorio della
memoria e della rivelazione. Dai primi anni Settanta alle soglie del nuovo millennio, la sua
fotografia ha inciso 'immaginario visivo contemporaneo, restituendo i volti di alcuni tra i
piu grandi protagonisti della cultura, dell’arte e dello spettacolo non come icone, ma come
presenze. Federico Fellini, Andy Warhol, Italo Calvino, Catherine Deneuve, Luciano
Pavarotti: nomi che abitano la storia collettiva e che, nelle immagini di Pagnini, sembrano
sospendere il proprio ruolo pubblico per lasciar affiorare una verita piu fragile e
silenziosa.

11 ritratto, per Pagnini, non & mai un esercizio di stile né un atto celebrativo. E piuttosto
un incontro, spesso un confronto, talvolta una resa reciproca. Alla formazione da
reporter si innesta un’anima profondamente pittorica, nutrita di Rinascimento e di
modernita, di rigore compositivo e vibrazione emotiva. Il bianco e nero - scelta etica
prima ancora che estetica - spoglia l'immagine di ogni ornamento superfluo,
concentrando lo sguardo sull’essenziale: un volto, un gesto, una pausa. In questo spazio
ridotto, quasi ascetico, si manifesta la densita psicologica del soggetto.

Le fotografie esposte, molte delle quali nate per le pagine di riviste come Vogue, L'Uomo
Vogue e Harper’s Bazaar, superano il confine dell’editoria per affermarsi come opere
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autonome. Qui il personaggio cede il passo alla persona, I'immagine pubblica si incrina,
lasciando emergere un tempo interiore. E un vero e proprio “corpo a corpo” con la
macchina fotografica, in cui lo sguardo dell’autore non impone, ma ascolta; non seduce,
ma scava. Come ha scritto Federico Zeri, 'opera di Pagnini si distingue per una rara
sostenutezza formale e per una penetrazione psicologica altrettanto rara, priva di
qualsiasi surrogato letterario o decorativo. Questa mostra ne offre una lettura unitaria,
mettendo in luce la coerenza di una ricerca che attraversa luoghi, linguaggi e decenni
senza mai tradire la propria tensione verso la verita del volto.

Ne emerge un atlante umano, intimo e insieme universale, in cui la fotografia diventa
atto di conoscenza e di memoria. Uno spazio in cui il tempo si ferma e lo sguardo -
finalmente - resta.

CITTA’ DI LEGNANO - MI

PALAZZO LEONE DA PEREGO — VIA GILARDELLI, 10 — LEGNANO (M)

8 MARZO - 26 APRILE 2026

Orari visita: sabato, domenica e festivi: 10-12,30 — 15-19

Chiuso il 5/4/2026 S. Pasqua — aperto lunedi 6/4/2026

Visite guidate gratuite su prenotazione ai seguenti recapiti:

T 0331-471575/471578 — e-mail: ufficio.cultura@comune.legnano.mi
Ingresso libero

MONIKA BULA]J (Premio alla carriera 2026)

THE BORDERLANDS OF EUROPE

L’Europa orientale, tra Baltico e Mar Nero, € una vasta terra di confine segnata dalla
Storia: foreste, fiumi, villaggi e rovine dove sopravvive il mondo di ieri. Non solo
periferia geografica d’Europa, ma anche periferia delle fedi, luogo in cui cristianesimo,
islam ed ebraismo, spesso oggi in conflitto, hanno generato nel tempo forme inattese di
coabitazione. E sorprendente che territori devastati da massacri, deportazioni e
totalitarismi abbiano prodotto una capacita d’incontro che altrove sembra perduta.

Qui dominano fedi popolari, radicate nella natura, nei boschi e nelle acque, nelle tombe
dei santi e dei profeti. Devozioni considerate superstiziose dalle gerarchie religiose, ma
capaci di superare le frontiere confessionali. Una risorsa spirituale potente e spesso
ignorata.

Dal 1985 il viaggio lungo il confine orientale della Polonia e poi attraverso I'Europa
dell’Est e diventato una lunga esplorazione delle frontiere fisiche e invisibili tra popoli
e religioni. Contadini carismatici, movimenti millenaristi, poeti visionari, comunita
perseguitate hanno segnato un percorso fatto di cammini lenti, incontri e ascolto delle
memorie prima che scompaiano.

Emergono cosi mondi cancellati o marginalizzati: i tartari musulmani e patrioti
polacchi, gli ebrei chassidim in pellegrinaggio verso tombe ridotte a relitti, i Vecchi
Credenti dispersi in tutta I'Eurasia, i Lemki dei Carpazi deportati e dimenticati, i Rom,
filo rosso del viaggio, eternamente estranei eppure profondamente intrecciati alle
culture locali.

Dai Carpazi al Caucaso, dai Rodopi a Istanbul, il percorso attraversa monasteri isolati,
montagne sacre, delta fluviali e citta di frontiera. Ovunque riaffiora un bisogno del
sacro intenso e corporeo: preghiere mormorate, icone baciate, pellegrinaggi,
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processioni, musiche e riti condivisi. Un crogiolo di mondi che si sfiorano, si diffidano e
si contaminano, rivelando un’Europa nascosta, complessa e profondamente spirituale.
Fotografa, reporter e documentarista, Monika Bulaj svolge da anni ricerche su luoghi
sacri condivisi, minoranze religiose, pellegrini e popoli nomadi a rischio in Europa,
Asia, Africa e Sud America. Ha studiato filologia all’'Universita di Varsavia e si e formata
successivamente in antropologia, filosofia, teologia, teatro e danza.

Ha pubblicato su importanti testate internazionali, tra cui Granta Magazine, La
Repubblica, Revue XX1, GEO, National Geographic, The New York Times e The Guardian. E
autrice pluripremiata di dieci libri di reportage letterario e fotografico, pubblicati da
editori come National Geographic, Contrasto, Electa, Skira, Bruno Mondadori,
Feltrinelli, Frassinelli e Alinari e ha realizzato oltre cento mostre in tutto il mondo
Nel 2014 ha ricevuto il Premio Nazionale “Non-violenza” con la motivazione: «Per la
sua capacita di rendere visibile l'invisibile, esplorando I'animo umano e i confini piu
nascosti della terra, restituendo con l'immagine l'unita dell’'umano».

La mostra e parte del progetto di ricerca "Broken Songlines" di Monika Bulaj sostenuto
da Strategia Fotografia 2025.

Le fotografie sono state stampate da Fujifilm Italia su Fujicolor Crystal Archive Digital
Paper Type DPII Matte

KHASHAYAR JAVANMARDI

CASPIAN: A SOUTHERN REFLECTION

Il “Lago” Caspio e il progetto del fotografo persiano Khashayar Javanmardi, nato e
cresciuto in una delle regioni che si affacciano su questo immenso bacino d’acqua. Da
oltre dieci anni, Javanmardi documenta il progressivo degrado ambientale della sponda
meridionale iraniana del Mar Caspio, intrecciando osservazione diretta, memoria
personale e urgenza politica.

Spesso definito mare, il Caspio e in realta il lago chiuso piu grande del mondo. Confina
con I'Iran a sud, la Russia a nord, ’Azerbaigian a ovest e il Turkmenistan e il Kazakistan
a est, ed ¢ sede di un ecosistema tanto unico quanto fragile. La sua errata
classificazione ha avuto conseguenze concrete: trattato come mare, il Caspio e stato
soggetto a politiche di gestione e conservazione inadeguate, mentre una tutela efficace
potrebbe avvenire solo attraverso il suo riconoscimento formale come lago.

Negli ultimi decenni, cattiva gestione, inquinamento, pesca eccessiva e cambiamento
climatico hanno prodotto effetti devastanti sull’ambiente, sull’economia e sulla cultura
della regione. L’abbassamento del livello delle acque — causato dal riscaldamento
globale e dall'intenso prelievo d’acqua dai fiumi che alimentano il bacino — e ormai
visibile anche dalle immagini satellitari. Ogni anno circa 122.000 tonnellate di
inquinanti, tra petrolio e scarichi domestici e industriali provenienti dagli Stati costieri,
compromettono l’ecosistema e mettono in pericolo numerose specie. La pesca, un
tempo pilastro dell’economia locale, e diminuita di circa il 70%, con gravi ripercussioni
sulla vita delle comunita che dipendono dal lago.

Il progetto di Javanmardi nasce proprio dall’'urgenza di connettere le riforme politiche
e strutturali con la realta quotidiana di chi vive intorno al Caspio, in risposta sia alla
cattiva gestione regionale sia alla crisi climatica globale. Profondamente radicato nelle
comunita locali, il lavoro di Javanmardi da voce a chi vive quotidianamente gli effetti di
questa trasformazione. Attraverso ritratti intensi e composizioni dinamiche, I'artista
affronta il tema dell'inquinamento e del declino economico, mantenendo sempre al
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centro le persone e le loro storie. La sua pratica fotografica ha una chiara missione
ideologica: sensibilizzare sulla crisi ecologica del Mar Caspio e stimolare una riflessione
piu ampia sul suo significato culturale, ambientale e simbolico. Nei prossimi anni,
Javanmardi intende continuare a documentare i profondi cambiamenti in atto,
esplorando le intersezioni tra natura, cultura e identita e utilizzando la fotografia come
strumento per riscrivere le narrazioni del luogo e della memoria.

Khashayar Javanmardi (Iran, 1991) e un artista persiano che lavora con la fotografia
e vive attualmente a Losanna, in Svizzera. Il suo lavoro riflette sulla terra natale,
indagando le complesse tensioni tra cultura locale e politica globale attraverso una
narrazione profondamente personale, sospesa tra devastazione e nostalgia.
Fotoreporter dal 2010, collabora con la Jam Photo Agency dall’eta di 19 anni ed e
fondatore e direttore di Hayaat Art Space.

Nel 2023 e stato selezionato per il Prix Elysée, ricevendo una menzione speciale della
giuria, ha vinto 'Un/Fund Award 2023 e il secondo premio del PhMuseum 2024
Photography Grant. La sua monografia Caspian: A Southern Reflection € stata
pubblicata da Loose Joints nel 2024.

MURAT YAZAR
SHADOWS OF KURDISTAN / OMBRE DEL KURDISTAN

Da oltre un secolo l'identita culturale curda e oggetto di repressione e frammentazione.
Dal 1916, anno in cui il Kurdistan venne diviso tra Turchia, Iraq, Iran e Siria dalle
potenze europee, il popolo curdo vive una condizione di negazione politica e culturale
che perdura fino a oggi. Il progetto fotografico Ombre del Kurdistan nasce dall’esigenza
di esplorare in profondita la cultura curda e la sua complessa realta politica, in un
contesto segnato da conflitti armati in tre dei quattro Paesi che ospitano il Kurdistan
storico.

Il progetto intende mostrare cio che rischia di andare perduto in assenza di pace, ma
allo stesso tempo affermare con forza che la guerra non e l'unica dimensione
dell’esperienza curda. Accanto al conflitto sopravvivono una vita quotidiana intensa,
una cultura vitale e un patrimonio umano e simbolico di straordinaria ricchezza.

Nel corso del tempo, tutte le comunita curde hanno subito processi di assimilazione
forzata: la liberta di vivere la propria cultura, di parlare la propria lingua e di conoscere
la propria storia e stata sistematicamente limitata. Ombre del Kurdistan si propone di
contribuire alla riscoperta di un’identita culturale condivisa, restituendo dignita e
visibilita al popolo curdo attraverso lo sguardo fotografico. Un ulteriore obiettivo del
progetto e sottolineare 'importanza del rispetto di tutte le identita culturali, non come
elemento di divisione, ma come strumento di dialogo e comprensione reciproca.

[ circa trenta milioni di curdi hanno conosciuto ben poca pace nel secolo trascorso dalla
spartizione del loro territorio; per il popolo curdo, la pace assume i contorni di
un’attesa infinita, simile a quella narrata da Samuel Beckett in Aspettando Godot.
Eppure, sullo sfondo della guerra, resiste un’eredita culturale profonda e resiliente. Le
immagini di questo progetto raccontano la cultura, la vita quotidiana, la situazione
politica e i paesaggi del Kurdistan.

Il lavoro e stato realizzato seguendo un approccio di slow journalism: una fotografia che
nasce dalla permanenza nei luoghi, dall’ascolto e dall’osservazione prolungata, capace
di cogliere le sfumature sociali, culturali e politiche di ogni comunita. Attraverso questo
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progetto, la fotografia diventa strumento di narrazione e testimonianza, un modo per
raccontare la storia del Kurdistan e del suo popolo.

Murat Yazar e un fotografo curdo originario della Turchia orientale. Attivo come
fotografo freelance dal 2008, ha sviluppato numerosi progetti fotografici in Kurdistan,
Medio Oriente, Armenia, Georgia, Iran ed Europa. Ha attraversato 1’Anatolia fino alla
Georgia percorrendo a piedi 1.200 km nell’ambito del progetto internazionale Out of
Eden Walk.

Dal 2017 vive e lavora in Italia.

Borse e riconoscimenti selezionati

Pulitzer Center Grant, Lost Paradise — Sistema fluviale del Tigri e dell’Eufrate (2024)

W. Eugene Smith Grant (2024)

Ombre del Kurdistan, ISMEO - Istituto Italiano per il Medio ed Estremo Oriente e
[stituto Kurdo di Roma

Collaborazione con le Universita di Rochester e Cornell, After Curfew - Silvan e Sur,
Turchia

Gran Premio, Banff Mountain Photo Essay Competition (2020)

Pubblicazioni selezionate

National Geographic, The New York Times, Yale 360, Artribune, Le Courrier, Now
Magazine, IZ Magazine, Travel Globe Magazine, Saiten Magazine

EMANUELE CARPENZANO
NAMASTE. Reportage dall’India

“Namaste” non e soltanto una parola di saluto: € un gesto di riconoscimento reciproco,
un atto di rispetto verso l'altro. E da questa idea che prende forma la mostra fotografica di
Emanuele Carpenzano: non un semplice viaggio in India, ma un incontro. Un movimento
verso l'altro e verso l'altrove, fatto di sguardi incrociati, silenzi condivisi, presenze che
chiedono di essere comprese prima ancora che fotografate. Lontano dalle scorciatoie
dell’esotismo e dalle immagini-cartolina, Carpenzano costruisce un racconto visivo che
si sottrae alla seduzione del pittoresco per avvicinarsi alla verita delle relazioni. La sua
India non e quella immaginata dall'Occidente, ma quella vissuta: complessa, stratificata,
spirituale e concreta insieme. Ogni fotografia nasce da un atto di ascolto e di rispetto, nel
senso etimologico di re-spicere: guardare di nuovo, guardare meglio, guardare davvero.
L'autore di Namaste ha interiorizzato le basi teoriche della buona fotografia — coerenza
tematica, poetica personale, grammatica visiva — ma sceglie consapevolmente di
“addomesticare” lo strumento per metterlo al servizio di qualcosa di piu grande: il
fenomeno India. Ne nasce un lavoro che si colloca pienamente nel solco del reportage,
inteso non come genere ma come postura etica: una fotografia che accetta di sacrificare
la “bella immagine” in favore della narrazione, della sequenza, dell'immersione nei luoghi
e nelle relazioni. Carpenzano cammina tra le folle senza volerle dominare, resta distante
dalle architetture per non farsi confondere con esse, si lascia urtare nei passi per poter
sentire il ritmo dei luoghi. Il suo sguardo e quello del flaneur: leggero ma vigile, partecipe
ma mai invadente, capace di osservare senza perdere Ila profondita
dell'immedesimazione. Uno dei nuclei emotivi piu intensi della mostra e la serie dei
ritratti di bambini e adolescenti. Volti che sembrano sospesi tra passato e futuro,
portatori di una domanda silenziosa rivolta allo spettatore: continuerai a guardarmi
anche domani? In questi sguardi si riflette il tempo antico e nuovo dell'India, un tempo
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fragile e potentissimo insieme, in cui si intrecciano tradizione, cambiamento e speranza.
“Namaste” e dunque una mostra che rifiuta la distanza e sceglie la relazione. Non impone
una visione: la condivide. Non spiega I'India: la incontra. Ed e proprio in questo incontro
che fotografia e umanita trovano la loro forma piu alta. Giuseppe M. Pappalardo, B.F1,

Sem. FILA.F. 17

Emanuele Carpenzano fotografo professionista con oltre 25 anni di esperienza, vive e
lavora a Catania, dove ha affiancato alla sua attivita autoriale e professionale un forte
impegno nell’ambito della formazione fotografica. Ideatore di importanti progetti
educativi come NWAC e Symposion, e docente per Nikon School da piu di 15 anni, ha
formato centinaia di fotografi in tutta Italia, portando avanti una visione in cui tecnica,
cultura visiva e crescita personale procedono insieme. Per 18 anni ha diretto il Centro di
Arti Visive Sikanie, conftribuendo in modo significativo alla diffusione della cultura
fotografica nel territorio catanese e consolidando un approccio alla didattica basato sul
confronto, sull’esperienza e sullo sviluppo della creativita individuale. Specializzato in
ritratto e fotografia di eventi, ha sempre affiancato alla professione una costante ricerca
artistica. Negli ultimi anni ha dedicato particolare attenzione alla fotografia di viaggio,
intesa come strumento di conoscenza, relazione e trasformazione personale. Da questa
visione nasce il progetto TTL - Travelling to Learn (www.travellingtolearn.it), di cui e
fondatore, coordinatore e guida. All'interno di TTL, Carpenzano progetta e conduce
viaggi fotografici formativi in Paesi lontani e culturalmente straordinari: esperienze
immersive che combinano reportage, antropologia visiva, relazione con i luoghi. Nel
corso della sua carriera e stato ambassador e testimonial per alcuni dei marchi piu
prestigiosi del settore fotografico, tra cui Hasselblad, Manfrotto, Profoto e Nikon. Ha
realizzato numerose mostre personali, pubblicato opere editoriali e ottenuto
riconoscimenti internazionali. Tra i piu rilevanti, nel 2014 ha ricevuto il titolo di MQEP -
Master Qualified European Photographer, conferito dalla FEP a meno di cento fotografi
in tutta Europa. Nel 2024 ha presentato la mostra Namaste. Reportage dall’India, allestita
al Palazzo della Cultura di Catania e tratta dall’'omonimo libro. L'opera, realizzata insieme
al giornalista Letterio Scopelliti, unisce fotografia e parola scritta in un percorso
narrativo dedicato alla dimensione umana, spirituale e sociale del subcontinente indiano.

IN GOD’S COUNTRY

La fede dell’Africa immortalata dai grandi reporter

Fotografie di Gabriele Cecconi, Frederic Courbet, Gwenn Dubourthoumieu, William
Daniels, Tim Dirven, Fred Dufour, Pius Utomi Ekepi, Andrea Frazzetta, Marco Garofalo,
Robin Hammond, Stefan Heunis, Alessandro Gandolfi, Marco Gualazzini, Olan Godfrey,
Boris Joseph, Gianmarco Maraviglia, Andrew McConnell, Fredrik Lerneryd, Frederic Noy,
James Oatway, Giulio Paletta, Anthony Pappone, Per-Anders Pettersson, Sergio
Ramazzotti, Vlad Sokhin, Brian Soko], Dieter Telemans, Sven Torfinn, Mario Trave, Bruno
Zanzottera.

In God’s Country € una mostra dedicata al tema della fede e della spiritualita in Africa. Un
palpitante viaggio fotografico condotto dai grandi reporter che collaborano con la
rivista Africa e che con le loro reflex hanno immortalato credenze secolari, nuove liturgie,
rituali segreti, cerimonie solenni, sincretismi religiosi e pericolosi fondamentalismi. Un
affresco sulla religiosita dell’Africa dalle molteplici sfaccettature. Al centro dell’obbiettivo
ci sono preti, imam, autoproclamati profeti, sacerdoti tradizionali... E, soprattutto, un
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miliardo di credenti. Un racconto per immagini (e parole) sull’anima profonda di un
continente che, anche nei momenti piu bui, non perde mai la fede.

In un’epoca in cui la modernita non ha spento la religione - I'ha solo inserita in un
contesto sempre piu plurale -, 'Africa si presenta come precorritrice dei tempi. Il
continente culla dell’'umanita e anche la “patria di Dio”. I popoli che lo occupano, dotati di
espressioni originali di spiritualita, hanno saputo accogliere nella pace i nuovi nomi di
Dio venuti dall’Est e dal Nord, anche se conosciuti in contesti di tragica prepotenza. Oggi
il panorama religioso africano e variegato piu che mai e vissuto in una sorta di
spontaneo ecumenismo; in parte, pero, costituisce motivo di preoccupazione, la dove la
fede viene manipolata e srumentalizzata da “profeti” senza scrupoli a fini di lucro o di
violenza.

Questa mostra intende catturare l'attenzione, tramite foto e brevi testi, su una
dimensione imprescindibile per chi voglia accostarsi all'anima profonda, tanto variegata
e talora contraddittoria, di un continente che stiamo oggi scoprendo cosi vicino a noi.
Testi di Pier Maria Mazzola e Marco Trovato.

Mostra a cura di Pier Maria Mazzola e Marco Trovato con la collaborazione di Marco
Garofalo.

ANTONELLA MONZONI

“MADAME” LA PRONIPOTE DI JOSEPH NICEPHORE NIEPCE

Nel febbraio del 1826, precisamente 200 anni fa, Joseph Nicéphore Niépce scatto la
prima fotografia della storia, intitolata "Vista dalla finestra a Le Gras". Niépce era il prozio
di Henriette Niépce, la Madame che ho conosciuto nel 2005 e fotografato fino al 2009.
Una donna affascinante che ha vissuto sempre “con” la fotografia. Oltre a fare parte della
stessa grande famiglia del riconosciuto inventore della fotografia, ha condiviso gran
parte della sua vita con la sorella minore Janine Niépce, famosa fotografa del periodo
umanista, una delle prime fotoreporter dell’agenzia francese Rapho di Parigi. Inoltre e
stata la prima moglie del grande regista italiano Gillo Pontecorvo, con il quale ha
collaborato nella realizzazione del film cult “La battaglia di Algeri” (1966). Era pittrice, ha
esposto le sue opere una sola volta nella vita. Da piu di cinquant’anni viveva sola, per
scelta, nella vecchia casa di famiglia circondata da vigneti in Borgogna. Non usciva mai,
dalle finestre entrava poca luce e le stanze buie erano illuminate da lampade. Non voleva
nessuno in casa, nemmeno una femme de ménage. Soffriva di cuore e faticava a
camminare. L'ho incontrata grazie alla presentazione del dottor Francois Lotteau, il suo
medico. Con grande fiducia mi ha permesso di fotografare la sua casa, i suoi ricordi: un
dono prezioso. Madame e scomparsa 1'8 settembre 2010 a 94 anni. La vita discreta e
appartata di una donna con un cognome che racchiude il mito delle origini dell’arte
fotografica, visitata con tatto e poesia dall’obiettivo esclusivo di Antonella Monzoni.
Immagini uniche pregne di intimita che rivelano il segreto dell’esistenza di Henriette
Niépce, pronipote del padre della “fatale invenzione”. Scatti a colori che “risuonano” come
in un bianco e nero antico e profondo. Cosi ne parla Gianni Berengo Gardin: “Io, che vedo
la fotografia solamente in bianco e nero, ho trovato in questo delicato reportage un
sapiente uso del colore che, per alcuni scatti in particolare, é senza dubbio il linguaggio pit
adatto alla narrazione.” (Franco Carlisi, Gente di Fotografia n. 51) Antonella Monzoni
pratica una fotografia profondamente umanista, i suoi progetti superano il limite del
documento per affermare il valore della testimonianza. Il suo percorso vede una ricca
vicenda autoriale che interseca progetti personali, impegno civile, esperienze di
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collettivo, editoria. Vive a Modena, inizia la sua attivita nel 2000 fotografando cio che
appare distante da noi geograficamente ma che, in realta, € molto vicino dal punto di
vista interiore. Nel 2005 incontra Henriette Niépce, pronipote dell'inventore della
fotografia Joseph Nicéphore Niépce, che le apre la casa dopo cinquant’anni di
autoreclusione e nasce Madame, progetto pluripremiato divenuto libro nel 2011.

Si e dedicata al racconto delle ferite del popolo armeno che ha pubblicato nel libro Ferita
Armena, premiato nel 2016 come miglior libro fotografico al Premio Bastianelli.

Nel 2010 Fiaf la riconosce Autore dell’anno e nel 2018 le conferisce 1'Onorificenza di
Maestro della Fotografia Italiana.

Nel 2024 e invitata a far parte del progetto Il Vittoriale delle Italiane dove 10 fotografe
sono state selezionate per un servizio site-specific sulla casa di Gabriele D'’Annunzio e,
sempre nel 2024, pubblica Dimenticanza un libro-memoir per fermare sulla carta
I’amore che la lega alla madre scomparsa nel 2019.

Diversi i riconoscimenti e i premi ricevuti (Luce Iblea, Call Praga Photofestival, Scanno
dei Fotografi, Vipa Vienna, Premio Giacomelli), ha esposto in mostre personali e
collettive in Italia e all’estero. E lettore portfolio e giurato in contest fotografici.

E vicedirettore editoriale della rivista di cultura fotografica Gente di Fotografia.

EMIL GATAULLIN

MOSCA E | VILLAGGI DELLA SUA INFANZIA

Emil Gataullin nasce nel 1972 in Russia, in una famiglia in cui la musica e linguaggio
quotidiano: il padre cantante, la madre insegnante di musica. L'infanzia si divide presto
tra la citta e il villaggio. La famiglia si trasferisce a Kazan, grande centro urbano, ma il
legame piu profondo resta con il luogo delle origini, dove Emil trascorre le estati con la
nonna e uno zio. E i, tra spazi aperti e ritmi lenti che si forma uno sguardo destinato a
tornare, negli anni, come memoria e come necessita.

Dopo il diploma in pittura monumentale presso I'Istituto d’Arte Surikov di Mosca,
Gataullin approfondisce la fotografia studiando con Alexander Lapin, una delle figure
centrali della fotografia russa contemporanea. A partire dalla fine degli anni Novanta
collabora con numerose riviste internazionali, tra cui GEO, LFI, Black + White
Photography, Schwarzweiss e Russian Reporter. 1l suo lavoro e stato presentato in
mostre personali in Germania, Francia, Italia e Russia, ed e stato premiato con
importanti riconoscimenti internazionali, tra cui il Monovisions Photography Awards
(2017), PhotoVisa (2015) e I'Alfred Fried Photography Award (2014).

Oggi vive a Korolév, cittadina dell’oblast’ di Mosca, a breve distanza dalla capitale.

Il filo conduttore della ricerca fotografica di Emil Gataullin e I'attenzione profonda per
le persone e per il rapporto intimo che esse intrattengono con i luoghi che abitano. I
villaggi russi costituiscono il cuore della sua opera, ma anche Mosca entra nel suo
campo visivo, osservata non come metropoli astratta, bensi come spazio umano
attraversato da gesti, attese e frammenti di vita quotidiana.

Grazie alle sue immagini, possiamo cogliere la vita sociale di Mosca oggi. Le fotografie
presentate in mostra sono state realizzate nel 2025 e restituiscono il volto
contemporaneo della capitale russa lontano da ogni retorica monumentale. Gataullin
osserva la citta dal basso, a misura d’'uomo, soffermandosi su incontri casuali, sguardi,
gesti minimi, pause improvvise nel flusso incessante urbano. La Mosca che emerge dai
suoi scatti e un organismo vivo, attraversato da contraddizioni e delicatezza, dove
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I'individuo rimane al centro della scena. Anche nella densita della metropoli, il
fotografo rintraccia momenti di silenzio e di intimita, rivelando una continuita
profonda tra la vita cittadina e quella dei villaggi: cambia lo scenario, ma resta intatta
'attenzione per I'essere umano e per il suo modo di abitare il tempo.

In questo dialogo tra passato e presente, tra centro e periferia, le immagini di Gataullin
diventano un ponte emotivo, capace di raccontare la Mosca di oggi come parte di una
stessa storia piu ampia, fatta di memoria, appartenenza e sguardi che resistono allo
scorrere veloce del mondo.

Mosca e una citta dinamica, intensa, attraversata da un’energia continua che comprime
lo spazio e accelera il tempo. E un luogo in cui tutto accade simultaneamente, dove il
movimento e costante e il ritmo incalzante. Nella vita cittadina si possono cogliere una
molteplicita di situazioni e di atmosfere: architetture che segnano il paesaggio urbano,
spazi di incontro e di passaggio, luoghi informali abitati soprattutto dai giovani, dove la
socialita prende forma in modo spontaneo e mutevole.

Allontanarsene significa varcare una soglia invisibile, entrare in un altro mondo. Nei
villaggi la percezione cambia: lo spazio si apre, il tempo si dilata. [ passi diventano piu
lenti, il corpo ritrova il desiderio di camminare senza una meta precisa. Lontano dalla
verticalita degli edifici e dalla densita urbana, la vita riprende un ritmo naturale ed
essenziale. E in questo altrove che lo sguardo pud finalmente sostare, ascoltare,
respirare. Un rifugio necessario, in cui I'esistenza torna a misurarsi con la distanza, il
silenzio e la durata.

ALAIN SCHROEDER

MUAY THAI KIDS
Winner over all Travel Tales Award 2025

Lontano dalle iconiche mete turistiche della Thailandia, I'lsaan, la regione piu grande
del regno, si estende a nord e a est fino ai confini con Laos e Cambogia. La poverta
costringe molti residenti a cercare lavoro a Bangkok, ma temendo le tentazioni della
vita cittadina (droghe, bande, prostituzione...), i bambini vengono spesso lasciati
indietro sotto la cura dei nonni.

Per tenerli lontani dai guai, e con la prospettiva di guadagnare denaro per sostenere la
famiglia, i bambini vengono iscritti alla Muay Thai (I’arte marziale tradizionale della
boxe thailandese, sport nazionale del Paese) gia a partire dai 5 anni, e possono iniziare
a competere a 6-7 anni. [ campi di allenamento (2500 nell'lsaan e 1200 a Bangkok)
sono scuole di vita fatte di privazioni, disciplina e rispetto per gli avversari.

Ogni storia € simile: i bambini sognano un giorno di combattere in TV, costruire una
casa per i propri genitori e difendere 'orgoglio della loro comunita, mentre proprietari
delle palestre, allenatori e famiglie fanno grande affidamento sui loro guadagni. Le
scommesse sono intense e la pressione sui bambini e palpabile. Pochi diventeranno
campioni, ma per i bambini poveri con opzioni limitate, la Muay Thai rappresenta un
modo per soddisfare l'aspettativa culturale di aiutare le proprie famiglie e
un’opportunita per una vita migliore.

Alain Schroeder e un fotoreporter belga nato nel 1955. E’ stato fotografo sportivo
freelance dal 1979 al 1989, quando ha fondato Reporters, una nota agenzia fotografica
con sede in Belgio. Ha illustrato oltre trenta libri dedicati alla Cina, alla Persia, al
Rinascimento, all’Antica Roma, ai Giardini d’Europa, alla Thailandia, alla Toscana, a
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Creta, al Vietnam, a Budapest, a Venezia e alle Abbazie d’Europa. Le sue immagini sono
state pubblicate su diversi libri e magazine come il National Geographic, Geo e Paris-
Match. Nel 2012 ha venduto le sue quote di Reporters e da allora viaggia per il mondo
realizzando progetti personali incentrati su temi sociali e storie di interesse umano. Ha
vinto numerosi premi internazionali tra cui Nikon Japan, Nikon Belgium, TPOTY,
Istanbul Photo, Days Japan, Trieste Photo, PX3, IPA, MIFA, BIFA, PDN, the Fence,
Lensculture, Siena, POYI e World Press Photo e ha partecipato a numerose mostre in
tutto il mondo.

SPAZIO CANTONI — ESSELUNGA — GALLERIA CANTONI 2/4 — LEGNANO (M)
14 MARZO - 26 APRILE 2026

Orari visita: dal lunedi alla domenica 8-20

Ingresso libero

ELISABETTA ROSSO
ISLANDA, IL RESPIRO DELLA TERRA

Il respiro della terra e un viaggio visivo nel cuore primordiale di una terra in cui i
quattro elementi — terra, acqua, aria e fuoco — convivono in un equilibrio fragile e
potente, scolpendo uno dei paesaggi piu estremi e magnetici del pianeta. Attraverso
una selezione di immagini realizzate in oltre dieci anni di lavoro sul campo, Elisabetta
Rosso racconta I'Islanda non come una semplice destinazione, ma come un organismo
vivo, in continua metamorfosi. Ghiacciai, vulcani, tempeste di neve, aurore boreali e
distese laviche diventano materia narrativa: non scenari, ma presenze. Forze primarie
con cui l'autrice ha dialogato a lungo, spesso in condizioni ambientali complesse,
lontane da qualsiasi idea di comfort. Ogni fotografia nasce da una ricerca profonda sulla
luce nordica, dai tempi lenti della natura e da un ascolto silenzioso del territorio. Lo
sguardo di Elisabetta Rosso € intimo e rispettoso, talvolta minimale, capace di lasciare
spazio all’essenza dei luoghi. In queste immagini, la potenza dell’lslanda emerge nella
sua forma piu autentica: silenziosa, arcaica, necessaria. Islanda - Il respiro della terra
non e solo una mostra, ma un invito a rallentare, a osservare, a ritrovare il legame
ancestrale tra I'essere umano e gli elementi. Un’esperienza contemplativa in uno dei
luoghi piu estremi e poetici del nostro pianeta.

Fotografa internazionale, autrice e divulgatrice, Elisabetta Rosso ¢ una delle voci piu
autorevoli della fotografia di paesaggio e di viaggio in Italia. Dopo una prima carriera
come ingegnere elettronico, oltre vent’anni fa ha scelto di dedicarsi interamente alla
fotografia, trasformando la propria formazione scientifica in un metodo rigoroso,
preciso e riconoscibile, oggi cifra distintiva sia del suo lavoro autoriale sia della sua
attivita didattica. E Master Photographer Nikon School, dove propone un approccio che
unisce competenza tecnica, esperienza reale sul campo e visione narrativa. Il suo
lavoro ha ottenuto numerosi riconoscimenti internazionali, tra cui premi agli
International Photography Awards e ai ND Photo Awards. Un suo video dedicato
all'Islanda e stato selezionato dalla Royal Geographical Society di Londra per finalita
scientifiche e cinematografiche. Ha esposto in contesti di grande visibilita, tra cui la
mostra Terra del Nord - Elements - Images of Iceland all’Aeroporto di Milano
Malpensa ed e autrice del volume Elements - Images of Iceland, distribuito a livello
internazionale. Da anni € un punto di riferimento nella formazione fotografica
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avanzata: ha collaborato con il Master di Fotografia e con I'’Accademia di Fotografia del
Corriere della Sera, cura una rubrica sulla rivista OASIS ed e ospite di seminari e
conferenze in tutta Italia, spesso in teatri sold out. Ha formato oltre mille studenti e
accompagnato centinaia di fotografi e appassionati in viaggi fotografici in Islanda,
Africa e nelle regioni artiche, proponendo esperienze in cui la fotografia diventa
strumento di conoscenza profonda del territorio, della luce e del proprio sguardo.

Dal 2025 e attiva nella formazione anche on line on demand con la sua piattaforma di
corsi e community www.photolab.academy.

CORTE CASTELLO VISCONTEO — P1AzzA DELLA CONCORDIA, 1 — LEGNANO (M)
14 MARZO - 26 APRILE 2026

Orari visita: sabato e domenica e festivi: 10-12,30 /15-19

Ingresso libero

VIRGILIO CARNISIO
DOVE LA TERRA HA UN VOLTO
Vita e paesaggi della montagna Valsesiana, anni ‘70

La Valsesia di Virgilio Carnisio emerge da queste immagini come un territorio vivo,
attraversato dal tempo ma mai ridotto a semplice memoria. Le fotografie esposte,
realizzate negli anni ‘70, documentano una fase cruciale di trasformazione sociale
ed economica, in cui il mondo rurale convive ancora con tradizioni secolari ma inizia a
confrontarsi con cambiamenti profondi e irreversibili. La sua e una fotografia di
documentazione nel senso piu autentico del termine: non una descrizione neutra,
ma un atto di conoscenza, di ascolto e di partecipazione.

In quegli anni Carnisio percorre la Valsesia con la sua Rolleiflex, spinto dalla curiosita
di chi osserva con attenzione e rispetto, consapevole dell'importanza di fissare su
pellicola un patrimonio umano e culturale destinato a mutare rapidamente. Documenta
un mondo rurale di grande fascino, fatto di gesti quotidiani, di lavori antichi, di
architetture essenziali e di paesaggi modellati dal rapporto diretto tra I'uomo e la
montagna.

La fotografia assume qui un ruolo centrale nella costruzione di un archivio:
non una semplice raccolta di immagini, ma uno strumento attivo di memoria e
confronto. Oggi, a distanza di decenni, queste fotografie ci permettono di mettere in
relazione il passato con il presente, di leggere le trasformazioni del territorio e delle
comunita valsesiane, di riconoscere cio che e scomparso e cio che, in forme diverse,
continua a esistere. L’archivio fotografico diventa cosi un luogo di dialogo tra
generazioni, capace di restituire continuita e senso alla storia locale.

| protagonisti degli scatti di Carnisio sono soprattutto le persone. Volti di uomini e
donne colti negli anni Settanta, spesso nel pieno della loro vita lavorativa, restituiti
con uno sguardo diretto, mai retorico. Grazie a queste immagini, le persone rivivono:
possiamo incontrarle, conoscerle, quasi condividere il loro tempo e il loro spazio. La
fotografia diventa uno strumento di prossimita, capace di avvicinarci a esistenze
che altrimenti resterebbero anonime o dimenticate.

Il bianco e nero, scelta coerente con il linguaggio fotografico dell’epoca, & asciutto,
sintetico, essenziale. Elimina il superfluo e concentra l'attenzione sulla struttura
delle immagini, sulla luce, sulle espressioni, sulle superfici. In questa sospensione
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cromatica il tempo sembra fermarsi e lo spettatore e invitato a immergersi in un
presente che appartiene al passato. Guardando queste fotografie, & facile immaginare
Virgilio Carnisio all'opera, mentre in silenzio osserva e inquadra, restituendo una
visione intensa e partecipe della realta che lo circonda.

Volti, architetture e paesaggi costituiscono cosi i tre elementi fondamentali di questo
racconto visivo. Le architetture parlano di un modo di abitare legato alla necessita
e alla funzionalita; i paesaggi testimoniano un equilibrio costruito nel tempo; i volti,
infine, sono la traccia piu forte di un'identita collettiva. Questa mostra propone quindi
non solo un viaggio nella Valsesia, ma una riflessione sul valore della fotografia come
strumento di memoria attiva, capace di rendere presente cio che il tempo tende a
cancellare. Claudio Argentiero

CITTA’ DI CASTELLANZA - VA

VILLA POMINI - VIA DON LUIGI TESTORI, 14 - CASTELLANZA (VA)

8 MARZO - 19 APRILE 2026

Orari visita: sabato 15-18,30 - domenica 10-12 — 15-18,30

Chiuso il 05/04/2026 s. Pasqua — Aperto lunedi 06/04/2026 ore 10-12 / 15-18,30

Ingresso libero

FRANCESCO CITO

L’ARCHIVIO SVELATO. SCATTI INEDITI DI UN FOTOREPORTER

Francesco Cito, € nato a Napoli il 5 maggio 1949, si trasferisce a Londra nel 1972 per
dedicarsi alla fotografia.

Nel 1975, e assunto da Radio Guide, settimanale dedito agli avvenimenti di musica
leggera in Gran Bretagna. A seguito diviene fotografo free-lance e inizia a collaborare
con The Sunday Times mag. e L'Observer mag.

Nel 1980, e uno dei primi fotoreporter a raggiungere clandestinamente 1'Afghanistan
occupato dall'Armata Rossa e, a seguito di vari gruppi di guerriglieri, percorre 1200 KM
a piedi. Sue le foto dei primi soldati della Stella Rossa caduti in imboscate. Seguira gli
eventi fino al 1989 inviato dal Venerdi di Repubblica e, a seguito dei "Mujahiddin",
raccontera la ritirata sovietica. Nel 1998 dopo i bombardamenti americani su Kost in
Afghanistan, fallisce I'intento di incontrare Osama Bin Laden. Tra il 1982 e il 1983,
realizza a Napoli un reportage sulla camorra, pubblicato dalle maggiori testate
giornalistiche, nazionali ed estere. Nel 1978 per The Sunday Times magazine ha
realizzato un reportage sul contrabbando di sigarette. Nel 1983 ¢ sul fronte libanese,
segue il conflitto in atto fra le fazioni palestinesi appoggiate dal regime siriano di Assad,
contro Yasser Arafat e i suoi sostenitori. E 'unico foto-giornalista a documentare la
caduta di Beddawi Refugee Camp, ultima roccaforte di Arafat in Libano. Seguira le varie
fasi della guerra civile libanese, fino al 1989.

Nel 1984 si dedica alle condizioni del popolo palestinese all'interno dei territori
occupati della West Bank (Cisgiordania) e la Striscia di Gaza. Seguira tutte le fasi della
prima "Intifada" 1987 - 1993 e la seconda 2000 - 2005. Resta ferito tre volte durante gli
scontri. Nel 1994 realizza per il settimanale tedesco Stern un reportage sui coloni
israeliani oltranzisti, e nell'aprile 2002, e testimone nonostante il coprifuoco all’assedio
israeliano alle citta palestinesi e alle distruzioni del campo profughi di Jenin.
Nell’agosto 1990, € in Arabia Saudita nella prima "Gulf War" dopo l'invasione irachena
del Kuwait, fino alla sua liberazione il 27 - 28 febbraio 1991.
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In Italia si occupa spesso di casi di mafia, ma anche di eventi come il Palio di Siena che
gli varra il primo premio al World Press Photo 1996 ed altri rilevanti aspetti della
societa contemporanea.

Dal 1997 l'obiettivo e puntato sulla Sardegna fuori dagli itinerari turistici, gia in parte
racchiuso in un foto-libro.

Nel 2007 e invitato dal Governatorato di Sakhalin (Russia), per documentare le attivita
produttive, a seguito della scoperta di ingenti giacimenti petroliferi. Lavoro divenuto
una mostra e un foto libro editato in Russia

Ancora nel 2007, realizza il reportage “Una Calda Estate a Corigliano” su incarico
dell’Ass. Corigliano Calabro Fotografia. Nel 2012 la prestigiosa casa di gioiellieri
parigini "Van Cleef & Arpels" gli commissiona la realizzazione di un lavoro fotografico,
in cui descrivere l'operosita attraverso le mani dei loro artigiani nel confezionare i
gioielli piu esclusivi del mondo.

Nel 2015 fotografa 'EXPO di Milano per conto della Canon, progetto libro on demand.
Nel 2017 progetto foto-libro sull’lrpinia su commissione Feudi di San Gregorio e dal
2019 un libro su Montalcino su incarico del Governo locale. Molti i premi, alcuni: 1995
il World Press Photo gli conferisce il premio per il "Neapolitan Wedding story "; 1996 il
World Press Photo gli conferisce il premio per il “Palio di Siena” 1997 l'Istituto
Abruzzese per la storia d'Italia contemporanea, gli conferisce il premio "Citta di Atri"
per l'impegno del suo lavoro sulla Palestina 2001 il Leica Oskar Barnak Award gli
assegna la Menzione d'Onore per il reportage "Sardegna".

Ha collaborato e pubblicato sulle maggiori riviste nazionali e straniere

PAOLO PATRUNO

BIRTH IS A DREAM

Ogni anno, quasi 300.000 donne muoiono a causa di complicazioni durante la gravidanza
e il parto nell'Africa subsahariana.

"Birth is a dream" é il titolo che ho dato al mio progetto, con lo scopo di documentare e
sensibilizzare sulla crisi della salute maternita nell’Africa subsahariana. Ho iniziato il
progetto in Malawi, dove le parole che indicano la gravidanza nella lingua locale - "pakati"
e "matenda" - si traducono in "tra la vita e la morte" e "malata".

Dal 2011, il progetto € stato documentato in Camerun, Repubblica Democratica del
Congo, Etiopia, Malawi, Mozambico, Uganda e Zimbabwe.

Nel corso degli anni ho avuto I'opportunita di assistere a molte nascite: ho trascorso ore
e giorni nei reparti di maternita, parlando con donne, madri, ostetriche ed infermiere.

Ho documentato donne che partorivano in strutture prive di attrezzature e servizi
adeguati, o che vivendo in zone rurali partorivano a casa senza operatori sanitari
qualificati.

Ho sentito donne dire: "Quando iniziamo il travaglio, non sappiamo se sopravvivremo o
meno. Solo Dio puo aiutarci ad avere un parto sicuro".

La salute materna e completamente diversa da qualsiasi altro problema sanitario.

I vincoli culturali e le tradizioni hanno una grande influenza nel processo decisionale
quando si tratta delle donne: la comunita puo imporre il parto in casa nei villaggi perché
gli ospedali sono lontani e le donne possono stare lontane da casa fino a 3 settimane,
quando spesso hanno altri figli da accudire.

Le donne possono temere il modo in cui si aspettano di essere trattate negli ospedali:
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possono non avere la giusta privacy quando partoriscono in sale travaglio sovraffollate,
possono trovarsi nude, assistite da personale maschile, mentre le infermiere le sgridano
perché fanno troppo rumore.

Il parto in casa, al contrario, offre un'atmosfera intima che attrae le giovani madri
nonostante i rischi che comporta.

LAfrica ha inoltre il tasso piu alto al mondo di gravidanze adolescenziali, un fattore che
influisce sulla salute, l'istruzione e il potenziale di milioni di ragazze.

La maternita dovrebbe essere sinonimo di serenita, gioia, felicita, speranza.

Purtroppo in Africa non &€ sempre cosi.

Paolo Patruno ¢ un fotografo e filmmaker documentarista. Ha viaggiato attraverso
I'Africa per piu di dieci anni, documentando temi che riguardano i diritti umani e
assistenza sanitaria. Dal 2011 sta lavorando a un progetto a lungo termine chiamato
"BIRTH IS A DREAM" che mira a documentare e sensibilizzare sulla salute materna in
Africa. I suoi lavori hanno ricevuto riconoscimenti e premi a livello internazionale.

Ha lavorato con Organizzazioni, ONG internazionali tra cui AMREF SAVE THE
CHILDREN, United Methodist Women, London School of Hygiene & Tropical Medicine e
molte altre.

Dal 2025 e curatore della mostra fotografica “I GRANT YOU REFUGE”, collettivo di 6
fotografi della Striscia di Gaza.

EMANUELE LO CASCIO

PERIFERIA ILLIMITATA

Il lavoro fotografico inedito dell’artista Emanuele Lo Cascio racconta le persone e le
architetture dello Zen di Palermo, osservate nel loro complesso e articolato rapporto.
Uno sguardo naturalistico, privo di distanze e di giudizio, restituisce la quotidianita del
luogo con attenzione e rispetto.

Nel parlare di una periferia che Emanuele Lo Cascio definisce attraverso le sue
fotografie come illimitata, si affrontano i temi del dominio dello sguardo come
elemento caratterizzante il giudizio sociale, capace di creare confini e limiti attraverso
il suo stesso posizionamento.

Immagini che raccontano di una rifondazione possibile degli spazi e delle architetture,
che puo accadere solo grazie alla necessaria re-visione dei corpi che le abitano, e che
viene posta in essere solamente nel momento in cui avviene la rifunzionalizzazione del
punto di vista dell'os-servatore.

E proprio qui che & urgente la zona di espansione, quella della nostra significazione,
della sua rielaborazione.

Un passaggio necessario, dove lo stare dentro lo spazio assume il significato di stare
con i suoi abitanti, recuperando la giusta distanza, quella necessaria per essere umani.
Selezione di foto tratte dal libro di Emanuele Lo Cascio e Paola Nicita “CENTRO SENZA
CENTRO - Le periferie di Marc Auge”. Edizioni Mimesis

Emanuele Lo Cascio (Palermo 1974) e un artista che vive e lavora tra I'Italia e gli Stati
Uniti. Negli anni 90 a Chicago lavora con Leon Galub e partecipa alla realizzazione
della mostra “Black Male” al Whitney Museum di New York. In Italia inizia a fotografare
con Letizia Battaglia. Ha collaborato per molti anni con il settimanale L’Espresso. I suoi
lavori sono stati pubblicati in cataloghi e libri in Italia ed all’estero. Ha realizzato
progetti culturali e mostre in istituzioni private e pubbliche come il Whitney Museum
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di New York; la Galerie Yvon Lambert di Parigi; la Réda Sten Konsthall di Goteborg; il
Mana Contemporary di Jersey City; il Philadelphia Museum of Art.

EMANUELA COLOMBO

C’ERA UNA VOLTA... IL NAGORNO KARABAKH

Il Nagorno Karabakh era una piccola enclave armena in Azerbaijan, autonoma sin dal
1921 e diventata repubblica presidenziale indipendente dopo il referendum interno del
1991. Gli armeni hanno sempre percepito il Karabakh come il loro luogo di origine, il
posto dove tutto ha avuto inizio, la culla della loro cultura, baluardo della religione
cristiana in una zona di totale appartenenza mussulmana, con le sue mille chiese e i
suoi monasteri fortificati.

Oggi il Nagorno Karabakh non esiste piu.

Dopo 9 mesi di isolamento forzato dell’enclave da parte dell’Azerbaijan che ha
provocato una crisi umanitaria devastante, il 25 settembre 2023 la popolazione
residente in Karabakh ha dovuto abbandonare la propria casa sotto i bombardamenti
azeri e rifugiarsi in Armenia. La regione e stata svuotata, le chiese rase al suolo, i
cimiteri distrutti, le case saccheggiate.

Di quello che ¢ stato il Nagorno Karabakh é stata cancellata ogni traccia.

I 31 dicembre 2023 Ila nazione e ufficialmente scomparsa dal panorama
internazionale.

La sua esistenza € stata cancellata addirittura dai libri di storia locale.

Su GoogleMaps del Nagorno Karabakh non esiste piu traccia.

Abbiamo assistito alla totale cancellazione di una nazione, della sua storia, della sua
popolazione... e non ce ne siamo quasi neanche accorti...

Dopo la laurea in Scienze della Comunicazione allo I[ULM di Milano, Emanuela
Colombo ha lavorato per quasi 10 anni nell' ufficio acquisti di grandi realta aziendali
lombarde.

Nel 2007 frequenta il Master in "Photography and Visual design" presso Naba in
collaborazione con lo spazio Forma di Milano e Contrasto e inizia a collaborare con
alcune grandi ONG (Cesvi, ActionAid, Save the Children, Fondazione Somaschi, etc..) per
la produzione di reportage/storie riguardanti le loro attivita in Italia e all’estero.
Pubblica i suoi lavori su importanti testate italiane ed estere come Panorama, Sette,
DdiRepubblica, IoDonna, Stern, DieZeit, etc,

Vincitrice del premio TheFence2016 col lavoro “Chickens” espone a New York nel
parco sottostante il ponte di Brooklyn e in tutto il Nord America.

Vincitrice del premio Tabo 2017 col lavoro “The 7th generation’s prophecy”, espone al
Macro Testaccio a Roma. Dopo una residenza in Lituania espone il lavoro “Brazilka” al
festival di Kaunas nel 2019. Nel 2023 espone a Phest - festival internazionale di
fotografia di Monopoli - il lavoro “Beatles in the box”...etc,etc..

[ suoi lavori sono pubblicati in molti libri di fotografia tra cui citiamo: “Gallo canente
spes redit” a cura di Vinicio Riganti pubblicato da Hopli, “Stiamo scomparendo, viaggio
nell’ltalia in minoranza” pubblicato da CTRL books, “The Village” pubblicato da Quirici
Edizioni.

COLLETTIVO DI FOTOGRAFE IRACHENE
SGUARDI PLURALI
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Squardi plurali € un racconto corale fatto di luce, attesa e prossimita. Le fotografe irachene
riunite in questa mostra attraversano il proprio territorio con uno sguardo intimo e
consapevole, restituendo frammenti di un Iraq vissuto, osservato dall’interno, lontano da
immagini fisse e definitive.

| paesaggi si aprono come soglie: citta attraversate dal tempo, fiumi che scorrono come
memorie, spazi sospesi tra presenza e assenza. La terra non e solo luogo fisico, ma corpo
sensibile, superficie che conserva tracce, ferite e possibilita. In queste immagini, il
paesaggio diventa respiro, silenzio, ascolto.

La vita quotidiana emerge nei gesti minimi: mani che lavorano, sguardi che attendono, case
abitate da storie non dette. E qui che la fotografia si fa vicinanza, attenzione al dettaglio,
cura. Le immagini non cercano l'evento, ma l'istante fragile in cui la vita continua,
nonostante tutto.

Nel ritratto, lo sguardo incontra lo sguardo. | volti fotografati non sono mai oggetti, ma
presenze. Ogni ritratto € un atto di riconoscimento, uno spazio di relazione in cui identita
diverse si affermano nella loro singolarita. | corpi, i volti, le posture raccontano storie di
appartenenza, resistenza, intimita.

La spiritualita attraversa il percorso come una corrente silenziosa. Nei luoghi sacri, nei
rituali, nei segni appena accennati, emerge una dimensione interiore che unisce memoria,
fede e quotidianita. E una spiritualitd vissuta, incarnata, che abita il tempo lento della
preghiera e il gesto ripetuto.

Squardi plurali € un invito ad abitare la complessita, ad accettare la molteplicita come forma
di verita. Attraverso la fotografia, le autrici costruiscono uno spazio di ascolto in cui I'lraqg si
rivela non come un’immagine unica, ma come un insieme di voci, di visioni, di presenze.

OLGIATE OLONA - VA

CHIESA DEI SANTI INNOCENTI — Via L. Greppi, 9/11 — Olgiate Olona (VA)
29 MARZO - 19 APRILE 2026

Orari visita: sabato 15/18,30 - domenica 10/12,30 - 15/18,30

Chiuso il 4 e 5 aprile 2026 — S. Pasqua

Ingresso libero

ARMANDO BOTTELLI — MIRKO CERIOTTI

DOVE L’ACQUA INCONTRA LA TERRA

VALLI E LAGHI DEL VARESOTTO

La mostra nasce dal desiderio di raccontare un territorio intimo e silenzioso, dove I'acqua
e la terra dialogano da secoli modellando paesaggi, ambienti e storie. Le valli e i laghi del
Varesotto diventano protagonisti di uno sguardo attento, capace di cogliere la bellezza
nei dettagli e nelle atmosfere, oltre I'immagine consueta.

Qui 'acqua non e solo elemento naturale, ma memoria viva: riflette cieli mutevolj,
custodisce tracce del lavoro umano, accompagna il ritmo lento delle stagioni. La terra, con
i suoi boschi, le colline e i borghi, accoglie e sostiene, creando un equilibrio fragile e
prezioso. In questo incontro continuo si svela I'identita profonda di un paesaggio che
spesso attraversiamo senza soffermarci.

Lo stile degli autori, capace di parlare attraverso la luce, diventa linguaggio narrativo ed
emozionale. La luce non e solo strumento tecnico, ma mezzo espressivo che guida lo
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sguardo, suggerisce atmosfere e restituisce profondita ai luoghi. Questo approccio
rappresenta anche un’importante opportunita didattica, aperta alle nuove generazioni e
alle scolaresche, per stimolare la coscienza ambientale e il rispetto verso il territorio.

Le fotografie in mostra invitano a rallentare lo sguardo, a riconoscere la forza poetica dei
luoghi vicini, a riscoprire spazi familiari come se fossero nuovi. Ogni immagine € un
frammento di racconto: un gioco di luci sull’'acqua, una nebbia che avvolge la valle, un
segno del passato che riaffiora nel presente.

Scoprire i luoghi a noi vicini & spesso una sorpresa. E un atto di attenzione e di cura, un
modo per riappropriarsi del territorio e sentirsi parte di esso. Questa mostra & un invito
a guardare con occhi nuovi cio che ci circonda, celebrando la bellezza discreta e autentica
del Varesotto, la dove 'acqua incontra la terra.

Armando Bottelli e un fotografo naturalista, con una particolare sensibilita al paesaggio
e alla fauna selvatica. Nei suoi scatti cerca di catturarne il valore estetico insito nella loro
semplicitd e naturalezza. E da sempre alla ricerca delle magiche atmosfere nebbiose che si
creano sulle acque fluviali e lacustri, costantemente alla ricerca di giochi di luce piu
suggestivi, peculiarita fondamentale per la foto naturalistica. Autore di volumi fotogrdafici,
ha collaborato con riviste del settore e realizzato mostre con enti pubblici mirate alla
tutela e alla valorizzazione del nostro territorio. I luoghi che frequenta solitamente non
sono lontani da casa, convinto che gli scatti migliori avvengono nei paesaggi del cuore. La
fotografia e emozione e con essa cerca di rappresentare le emozioni che prova,
immortalando un cervo in un bosco all’alba, o cogliendo le vibrazioni della notte con i suoni
e assordanti rumori del silenzio, mentre si attende di fotografare i pipistrelli o altri animali
notturni.”

Mirko Ceriotti inizia a interessarsi di fotografia nell’era digitale, affascinato dalle
virtualita comunicative che questo tipo di tecnologia consente. Al fine di perfezionare la
tecnica frequenta nel 2012 un percorso formativo presso Ds Visuals School di Milano, dove
approfondisce anche il linguaggio visivo, con la finalita di individuare un proprio stile
espressivo. Progetta una ricerca dedicata all’architettura storica, moderna e
contemporanea, con l'intenzione di mettere in relazione il tessuto sociale con il tema
dell’abitare, interessato anche alla forma e alla prospettiva, in grado di recepire l’essenza
del progettista. Nel 2016 frequenta I'HD Dslr Academy di Milano per apprendere l'utilizzo
delle fotocamere reflex ad uso video.

Dal 2017 al 2018 prendere parte a un corso formativo alla CFP Bauer di
Milano dove studia le tecniche per produrre video professionali, dalla
ripresa, al sonoro, al montaggio, ideando un lavoro su City Life, da poco
edificata. Da qualche tempo si e specializzato anche nell’'uso del drone, sistema che offre
riprese insolite e vedute inconsuete.

Pur apprezzando Ile differenti tecniche, predilige il bianco e nero per i
suoi lavori personali, caratterizzati da geometrie e grafismi marcati, dalle linee nette e
precise. L'architettura e al centro della sua produzione, in maggior misura quella minore,
raramente monumentale, che si relaziona con il contesto ambientale e urbano, sviluppando
una narrazione che celebra i luoghi meno conosciuti, attraverso un sapiente uso della luce
e delle ombre, che fissano listante dialogando con il tempo. Dal 2022 e socio attivo
dell’Archivio Fotografico Italiano.
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CAIRATE - VA

MONASTERO DI SANTA MARIA ASSUNTA-P.zza Giardino delle Badesse-Cairate (VA)
15 MARZO - 19 APRILE 2026

Orari visita: sabato e domenica 15-18

Chiuso il 5 aprile 2026 —S. Pasqua

Inaugurazione: domenica 15 marzo 2026 ore 16

Ingresso libero

DIEGO VALCESCHINI — MARIO VIDOR

VETTE. DIALOGHI DI LUCE TRA UOMO E AMBIENTE

La montagna, nelle immagini di Diego Valceschini e Mario Vidor, si mostra nella sua
maesta piu pura e allo stesso tempo piu intima. Le cime innevate emergono come
figure imperiali, scolpite dalla luce e dal tempo, mentre i vuoti e gli spazi sospesi
rivelano atmosfere rarefatte, cariche di silenzi e di attesa. La forma domina la visione:
profili nitidi, creste essenziali, volumi che si impongono sullo sfondo del cielo come
architetture primordiali.

Valceschini e Vidor non si limitano a fotografare la montagna: la ascoltano. La luce
diventa protagonista assoluta, accarezza le nevi, disegna i rilievi, modula I'atmosfera in
una danza sottile tra colore e bianco e nero. Nel colore, la montagna vibra di sfumature
e toni che raccontano il respiro dell’aria e del paesaggio; nel bianco e nero, I'essenziale
affiora, i contrasti si fanno piu intensi, le geometrie piu nette, e il silenzio diventa quasi
palpabile.

Il loro sguardo si colloca in continuita con i grandi pionieri della fotografia di
montagna. Come gli autori dell’Ottocento, da Vittorio Sella a Franz Gerlach a Felix
Adler, fino ai fotografi alpinisti che hanno documentato le prime ascensioni sulle Alpi.
Valceschini e Vidor amano la montagna con la stessa devozione. Come quegli artisti,
cercano non solo la cima, ma la forma e la luce che rendono la montagna simbolo di
forza e di mistero. Riprendono, rinnovandolo, il gesto dei primi fotografi che, tra fatica
e attrezzature pesanti, hanno trasformato la difficolta del reale in immagini capaci di
emozionare e ispirare.

Le fotografie di questa mostra raccontano una relazione profonda con il paesaggio
montano: non una semplice rappresentazione, ma una conversazione silenziosa tra
I'uvomo e la natura. Nei vuoti, nelle ombre lunghe e nei riflessi della neve, affiorano
memoria, storia e contemplazione. La montagna diventa cosi non solo un luogo
geografico, ma uno spazio dell’anima, dove il silenzio e la luce definiscono la misura del
nostro sguardo e la profondita della nostra esperienza.

Mario Vidor e nato nel 1948 a Farra di Soligo. Dalle prime esperienze pittoriche negli
anni Ottanta, la sua attenzione si € in seguito focalizzata sulla fotografia. Dal 1982 la
sua personale ricerca - partendo dalla lezione dei maggiori maestri dell'immagine di
questo secolo - si sviluppa in due direzioni: I'indagine storico-scientifica e il linguaggio
creativo.

Alla sua prima pubblicazione "Sulle terre dei Longobardi" (1989), sono seguiti
numerosi altri volumi di fotografia, e alcune singolari cartelle foto-litografiche. A
Pontremoli nel settembre del 1992, con il libro "Semplicemente Italia" ha ricevuto il
Premio bancarella. Altri premi da menzionare: a Padova per la miglior fotografia
veneta (1996) il Premio "Carlo Goldoni", a Macerata, il Premio "Territorio Odissea
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2000"(1998), per il libro "Le torri di Babele" e, a Orvieto nel marzo 2002, con il libro
"Pagine Bianche", si € classificato primo nella categoria "Fotografia Creativa" e a Garda
(VR). Nel maggio 2003 ha ricevuto il riconoscimento B.F.I. dalla FIAF, nel 2014 il
riconoscimento A.F.I. e nel 2018 il riconoscimento LF.I. Nel 2025 all’'Arte Fiera
Dolomiti (BL) ha ottenuto il primo premio sezione fotografia. Ha tenuto oltre 360
mostre personali nelle principali citta italiane e all’estero.

Diego Valceschini si occupa di fotografia da quasi trent’anni.

E da sempre interessato alla fotografia di reportage, alla fotografia sociale e alla
fotografia come memoria storica. Dal 1999 al 2015 ha fatto parte del Circolo
Fotografico Famiglia Legnanese dove ha insegnato e curato serate dedicate alla cultura
fotografica. Nel 2001 al 2003 ha realizzato foto di reportage a Milano attraverso le
quali ha realizzato una mostra a quattro mani. Nel 2007 ha realizzato un servizio
fotografico in Bosnia a Srebrenica per la commemorazione della guerra Bosnia -
Erzegovina con il patrocinio della FIAF e della CISL da cui sono state realizzate varie
mostre fotografiche in Italia ed un libro. Dal 2001 al 2015 e stato fotografo ufficiale del
Palio di Legnano realizzando foto della sfilata storica e della gara ippica che fanno parte
dell’archivio fotografico del Circolo Fotografico Famiglia Legnanese. Dal 2011 al 2015
si e concentrato sulle tifoserie realizzando una mostra esposta presso Villa Jucker a
Legnano che ha riscontrato apprezzamenti significativi.
Dal 2009 al 2011 é stato fotografo ufficiale del Festival musicale di Villa Arconati
ritraendo artisti del calibro di Malika Ayane, Stefano Bollani, Goran Bregovic, Roberto
Vecchioni, Lyle Lovett, Cesaria Evora, Nina Zilli, Jesse Harris, Ruth Gerson, Davide Van
De Sfroos, Antonio Castrignano.
Dal 2007 al 2016 ha svolto saltuariamente I'attivita di fotografo matrimonialista. Ama il
b/n, che ha sempre stampato con le pit moderne tecnologie digitali di stampa fine art.
Suoi lavori sono stati pubblicati su alcune monografie della Federazione Italiana
Associazioni Fotografiche. Dal 2024 collabora con I’Archivio Fotografico Italiano.

Calendario inaugurazioni, conferenze, proiezioni e presentazioni di libri
Tutti gli eventi sono a ingresso libero — alcuni su prenotazione

Sabato 7 marzo

Ore 18.00
Palazzo Leone da Perego - Legnano (MI)
Inaugurazione /apertura mostre del Festival alla presenza delle autorita e degli autori.

Domenica 8 marzo

Ore 11.00
Villa Pomini - Castellanza (VA)
Inaugurazione/apertura mostre del Festival alla presenza delle autorita e degli autori.
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Ore 18
Palazzo Marliani Cicogna - Busto Arsizio (VA)
Inaugurazione/apertura mostre del Festival alla presenza delle autorita e degli autori.

Sabato 14 marzo

Ore 17.00

Museo del Tessile - Sala Ricamo - Busto Arsizio (VA)
Inaugurazione della mostra

“TRAME. Eleganza nella moda d’epoca”

Domenica 15 marzo

Ore 16.00

Monastero di Santa Maria Assunta - Cairate (VA)
Inaugurazione della mostra

“VETTE. Dialoghi di luce tra uomo e ambiente”
Fotografie di Diego Valceschini e Mario Vidor.

Giovedi 26 marzo

Ore 18
Ex Carcere - Palazzo Cicogna - Busto Arsizio (VA) Inaugurazione della mostra:

“SIRIA, COSA RESTA DI PALMIRA” Viaggio nella storia ferita di un territorio di guerra
Reportage di Giorgio Bianchi

Venerdi 27 marzo

Ore 21.00

Museo del Tessile - Sala Conferenze - Busto Arsizio (VA)
“Dia sotto le stelle”

Proiezioni di autori internazionali a cura di Andreella Photo.

Sabato 28 marzo

Ore 10.30

Galleria Boragno - Busto Arsizio (VA)
Inaugurazione della mostra
“Incontri” di Lorenzo Scoglio.

Ore 16.30
Palazzo Leone da Perego - Legnano (MI)
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La fotografia autoriale di viaggio

Incontro con Angelo Cucchetto (TTA - Travel Tales Award) e Sonia Pampuri (Travel
Diaries).

Proiezione di lavori vincitori TTA. A seguire presentazione del libro“Sud” di Pino Ninfa.

Domenica 29 marzo

Ore 11.00

Chiesa dei Santi Innocenti - Olgiate Olona (VA)

Inaugurazione della mostra

“Dove la terra incontra il paesaggio. Geografie d’acqua e paesaggi vallivi del
Varesotto”

Fotografie di Mirko Ceriotti e Armando Bottelli.

Aperitivo a chilometro zero.

Mercoledi 1 aprile

Ore 21.00

Materia Spazio Libero — Castronno (VA)
“Fotogiornalismo. Quando I'immagine diventa voce”
Fotoreportage da Gaza e altri scenari umani.

Intervengono Claudio Argentiero (AFI) e Paolo Patruno.

In collaborazione con A&A - Albe & Associati Studio Legale.

Giovedi 9 aprile

Ore 18.30

A&A - Albe & Associati Studio Legale - Busto Arsizio (VA)

Inaugurazione della mostra

“Prospettiva: Altitudini”

Cerimonia di premiazione del Premio per la fotografia contemporanea A&A.
Aperitivo.

Venerdi 10 aprile

Ore 18.30

Spazio Immagine/Spazio Farioli - Busto Arsizio (VA)
Inaugurazione della mostra

“Bodies” di Marco Engolli.

Aperitivo.

Sabato 11 aprile

Ore 11.00
Galleria Boragno
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Inaugurazione della mostra
“Insomnia Brasiliensis” di Luca Bonaccini.

Ore 16.00
Palazzo Marliani Cicogna
Fotografia e Editoria

Fabio Mantovani - Sotto gli occhi di nessuno

Giorgio Bianchi - La guerra in Siria. Otto anni di studi e reportage sul campo
A seguire visita guidata alla mostra “Cosa resta di Palmira”.

Domenica 12 aprile

Ore 11.00

Villa Pomini

Presentazione del libro

“Centro senza centro. Le periferie di Marc Augé”
con Emanuele Lo Cascio e Paola Nicita (Ed. Mimesis).
Visita guidata alla mostra Periferia illimitata.
Aperitivo.

Giovedi 16 aprile

Ore 21.00

Museo del Tessile - Sala Conferenze

“Dall’'idea all'immagine”

Dialogo tra autori e pubblico con proiezione di progetti fotografici.

Venerdi 17 aprile

Ore 21.00

Palazzo Leone da Perego

“Dal Silenzio del Ghiaccio al Respiro della Sabbia”
Dall'lIslanda alla Namibia — Reportage di Elisabetta Rosso.
Conferenza e proiezione.

Sabato 18 aprile

Ore 17.00

Comune di Olgiate Olona

Conferenza e presentazione del libro fotografico (collana AFI):
“Fiume Olona. Geografie di un territorio da Varese a Milano”
Aperitivo a chilometro zero.
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Domenica 19 aprile

Ore 16.30

Palazzo Leone da Perego

Fotografia & Editoria

Silvia Camporesi - Una foto € una foto é una foto
Presentazione del libro in dialogo con Marco Garofalo.

Giovedi 23 aprile

Ore 21.00

Palazzo Marliani Cicogna

“Quando il blues incontra la fotografia”

Fabio Treves (armonica) - Alessandro Gariazzo (chitarra)

Ingresso gratuito con prenotazione obbligatoria, scrivendo alla seguente e-mail:
afi.fotoarchivio@gmail.com / WhatsApp 3475902640

Posti limitati.

Venerdi 24 aprile

Ore 21.00

Palazzo Leone da Perego

Incontro con il giornalista Mario Calabresi

Presentazione del libro “A occhi aperti”, dedicato al fotogiornalismo.

Domenica 26 aprile

Ore 16.30

Palazzo Leone da Perego

Consegna del Premio alla carriera a Monika Bulaj, visita guidata alla mostra con
'autrice e brindisi di chiusura del Festival.
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Ufficio stampa festival:
info@europhotofestival.com

Sito web: www.europhotofestival.com

Claudio Argentiero - curatore artistico del festival
Mobile: 347 5902640

e-mail: afi.fotoarchivio@gmail.com

Alfiuccia Musumeci - coordinamento organizzativo
e-mail: afi.foto.it@gmail.com
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