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Elenco e descrizione delle opere
Darren Almond
Fullmoon@The Sea of Clouds, serie Fullmoon, 2008, C-print, cm 180x180
Nel 1999, Darren Almond ha cominciato a lavorare ad una serie di fotografie a colori conosciuta come la Fullmoon Series.

Queste fotografie costituivano inizialmente un esperimento per vedere quale fosse il risultato fotografando un paesaggio alla luce della luna con tempi di esposizione prolungati.

Le immagini catturano la bellezza indiscutibile e tuttavia misteriosa della regione Huang Shan, nella provincia cinese Anhui.

Almond è stato colpito in particolare dalla catena montuosa Yellow Mountain, conosciuta anche come Xihai o Huangshan, con le sue magnifiche cime e canyon, e dalle straordinarie località naturali della spiritualità cinese.

Spesso rappresentato, nel corso degli anni, nella pittura di paesaggio tradizionale cinese nota generalmente come Shan Shui, o “montagna e acqua”, il monte Huangshan fu rappresentato per la prima volta nel 1646 da Jiang Tao, che divenne in seguito il monaco zen Honkgren.
Darren Almond  è un fotografo, scultore, creatore di installazioni e film maker; la sua opera ha a che fare da un lato con meditazioni evocative sul tempo e la durata, dall'altro con temi legati alla memoria storica e personale. Molte delle sue immagini sono state scattate in luoghi remoti e spesso inaccessibili, dai crateri sulfurei dell'Indonesia alle miniere di stagno del Kazakhstan.

Ha partecipato alla biennale di Mosca (2007) e a numerose mostre, tra cui Sensation (1997-99) al K21 di Dusseldorf (2005); è stato, inoltre, nominato per il premio Turner nel 2005.
Christopher Anderson

Blood/Shadow of Tree, Serie Capitolio, 2008, Dye Pigment, cm 100x220
Negli ultimi 5 anni, Christopher Anderson è tornato più volte  in America Latina per indagare sul ciclo di consumo, distruzione, violenza e agitazione politica influenzato dalle variazioni di prezzo del petrolio. Queste fotografie sono pagine estratte dal libro che ne è risultato, Capitolio, uscito nel 2009. Il Venezuela è ricco di risorse naturali: non solo petrolio ma anche minerale ferroso, alluminio e oro. Allo stesso tempo, il paese importa la maggior parte del suo fabbisogno di cibo. L'intera economia è costruita intorno allo sfruttamento sempre più intenso delle risorse.

I venezuelani dipendono letteralmente dalla loro terra per poter accedere al loro nutrimento e questo li porta a distruggere il loro stesso ambiente sempre di più.

Christopher Anderson è uno dei principali fotografi della nuova generazione che sta abbattendo il muro tra arte e documentario fotografico.

Sin dagli esordi nei primi anni '90, quando era un fotografo di guerra autodidatta, Anderson si è distinto per il suo particolare linguaggio visivo, che gli ha permesso di ottenere incarichi anche da pubblicazioni molto diverse tra loro, come il National Geographic e il magazine di moda V.

Ha ottenuto alcuni dei più prestigiosi premi fotografici, come la Robert Capa Gold Metal, ed è stato candidato al premio Pulitzer, alla Visa d'Or, e per due volte al premio Magazine Photographer of the Year.

E' membro dell'agenzia Magnum Photos dal 2005.

Sammy Baloji
Mémoire, 2006, Serie Memory, 2006, C-Type, cm 10x30
La storia della terra nativa di Sammy Baloji, il Katanga, ha influenzato profondamente il suo lavoro, dedicato alla cultura industriale del Congo, un paese la cui storia contemporanea è stata influenzata dallo sfruttamento coloniale delle preziose risorse minerarie. Al centro della sua arte ci sono il concetto di memoria ereditata e le conseguenze di una vita tra le rovine della colonizzazione. I suoi fotomontaggi sono una maniera per accedere al passato, riappropriarsene e  guardare al futuro. Combinando antiche foto in bianco e nero delle miniere del Katanga con immagini a colori di luoghi abbandonati e paesaggi devastati, il passato diventa presente.    

Sin dalla laurea in studi umanistici all'università di Lubumbashi, Sammy Baloji
si è dedicato alla fotografia e al video. La sua opera indaga l'eredità culturale, industriale e architettonica della sua terra d'origine, l'antica regione autonoma del Katanga. 

Baloji ha esposto parecchio sia nella sua città che a livello internazionale, inclusa la Coppa Biennale in Sudafrica e una mostra al Musée du Quai Branly a Parigi.

E' stato insignito del premio Afrique en creation (Cultures France) e del Prix pour l'image (Foundation Blanchère) alla Biennale di Bamako del 2007.

Edward Burtynsky

Iberia Quarries #8, Cochico Co., Pardais, Portugal, Serie Quarries, 2006, chromogenic colour print, cm 121,9x152,4
“L’idea del paesaggio come architettura è diventato, per me, un atto di immaginazione. Ricordo che guardavo le costruzioni in pietra e pensavo che ci doveva essere, da qualche parte nel mondo, un paesaggio interessante, poiché queste pietre dovevano essere state estratte un blocco alla volta da una cava. Non avevo mai visto una cava dal vivo, ma ho immaginato un’architettura cubica invertita su un lato della collina. Sono andato a cercarla e, quando l’ho avuta sul mio obiettivo, ho capito che ero arrivato. E’ un’architettura organica che abbiamo creato durante la nostra ricerca di materiali grezzi. Queste miniere a cielo aperto, che scendevano a forma di imbuto, erano per me come piramidi rovesciate. Fotografare le cave è stato un atto deliberato alla ricerca di qualcosa nel mondo che corrispondesse a quel tipo di forma che esisteva allora solo nella mia immaginazione: l’idea di grattacieli invertiti.”

Edward Burtynsky è uno dei più autorevoli fotografi canadesi. Le sue notevoli rappresentazioni di paesaggi industriali sono presenti nelle collezioni di più di 50 musei al mondo, inclusa la National Gallery of Canada, Ottawa, il Victoria and Albert Museum di Londra e la Biblioteca Nazionale di Parigi.

E’ il protagonista di “Manufactured Landscapes”, documentario della regista canadese Jennifer Baichwal, e nel 2007 è stato nominato Officer of the Order of Canada, la decorazione civile più importante del paese.

Andreas Gursky

Untitled III 2002, 2002, C-print, cm 280x207x6,2
Untitled XIII 2002 mette a confronto lo spettatore con un paesaggio apparentemente infinito di rifiuti.

In questa immagine, in formato ritratto, la discarica pubblica di Chimalhuacan, a Città del Messico, si estende a perdita d’occhio.

Tuttavia, lo spettatore non vede, come prima cosa, la perdita di civiltà che si è accumulata nel Terzo Mondo; al primo sguardo, l’alto grado di astrazione suggerisce piuttosto un’immagine dalle caratteristiche altamente estetiche e pittoriche.

Solo ad uno sguardo più approfondito si rivelano i dettagli affilati di questa fotografia, dando il via ad un ragionamento sulla realtà, la globalizzazione e le conseguenze che ne derivano.  

Il risultato è che l’immagine diventa una reinterpretazione contemporanea del paesaggio tradizionale, dove i rifiuti prendono il posto di quello che una volta era il paesaggio ideale. Non c’è un luogo preciso: il soggetto dell’immagine serve come metafora delle prospettive globali e delle utopie sociali di oggi.

Andreas Gursky produce fotografie a colori di grande formato che si distinguono per il loro punto di vista incisivo e critico sulle conseguenze che il capitalismo e la globalizzazione hanno sulla vita di oggi.

Fin dagli anni ’90, si è concentrato sui luoghi del commercio e del turismo, tramite progetti che portano l’attenzione sulla crescente industria high-tech e sui mercati globali. 

Gursky ha esposto i suoi lavori in svariate mostre, inclusa una personale organizzata dal Museum of Modern Art (2001), presentata in seguito anche al Centro de Arte Reina Sofia di Madrid, al Centre Georges Pompidou di Parigi, al MCA di Chicago e all’SF MOMA di San Francisco.

Naoya Hatakeyama

Blast #5416, Serie Blast, 1998, C-print, cm 100x150
L’opera fotografica di Naoya Hatakeyama prende in esame la città come serie: il suo passato, il suo presente e il suo futuro.

Attraverso la sperimentazione formale, l’artista mira ad utilizzare il linguaggio della fotografia per riflettere sul rapporto tra gli esseri umani e il loro ambiente. 

Dopo il diploma nel 1984 e gli studi presso il pioniere della fotografia giapponese KO all’università di Tsokuba, Hatakeyama si è stabilito a Tokio. La sua città gli serve come modello per lo sviluppo di un’opera che si occupa principalmente della relazione tra natura, città e fotografia.

Prima di diventare fotografo professionista, Naoya Hatakeyama  ha studiato alla School of Art and Design dell’università di Tsokuba in Giappone. 

Il suo portfolio di mostre personali include: Artists Today XI, SUMI Wakiro/HAKATEYAMA Naoya, presso il Museum of Modern Art di Kamakura (2007), Naoya Hatakeyama  ai Rencontres Internationales de la Photographie di Arles e alla Fundacion BBK di Bilbao (2003).

Il suo lavoro compare, inoltre, in numerose collettive in sedi internazionali come la Tate Modern di Londra e l’International Center of Photography di New York.

Nel 1997 ha ricevuto il 22esimo Kimura Ihei Memoria Photography Award. Le sue fotografie si trovano in collezioni pubbliche come quelle del National Museum of Modern Art di Osaka e del Metropolitan Museum of Photography di Tokio.
Nadav Kander

Bathers, Yibin, Sichuan, Serie Yangtze, The Long River, 2007
VINCITORE del Prix Pictet Earth

Usando il fiume Yangtze come metafora del mutamento continuo, Nadav Kander ha fotografato i paesaggi e le persone trovati lungo i suoi argini, dalla foce alla sorgente.

Il risultato di questo lavoro è intriso di formalità e disagio, poiché mostra un paese agli inizi di una nuova era e che deve fare, allo stesso tempo, i conti con sé stesso.

La Cina è una nazione che pare stia voltando le spalle alle proprie radici, inseguendo uno spostamento verso l’avanti ad un ritmo straordinario.

Come spiega Kander, “la portata dello sviluppo ha lasciato alle sue spalle parecchi luoghi irriconoscibili; i paesaggi cinesi cambiano di giorno in giorno sia dal punto di vista economico che fisico. Queste fotografie non potranno mai essere scattate di nuovo”.

Il sentimento di alienazione di Kander si esprime pittoricamente facendo “un passo indietro” e rappresentando gli esseri umani resi minuscoli dall’ambiente circostante. L’uomo comune ha poca voce in Cina: è a questa “piccolezza” dell’individuo che il lavoro di Kander allude.

Nadav Kander è uno dei fotografi contemporanei più originali e stimati. Ci sono sue opere nella National Portrait Gallery e nel Victoria and Albert Museum di Londra.

Kander è nato a Johannesburg e ha iniziato a fare fotografie all’età di 13 anni. Le sue immagini sono state pubblicate dalle riviste Sunday Times Magazine, Rolling Stone, Another Man e Dazed&Confused.

Nel 2009 il New York Times ha dedicato un intero numero al suo lavoro Obama’s People, 52 ritratti dell’amministrazione del presidente Obama.

Ed Kashi

Nigeria, 2006, Serie Curse of the Black Gold: 50 Years of Oil in the Niger Delta, 2006, Archival inkjet, cm 40x50
VINCITORE del Prix Pictet Commission
La maledizione dell’oro nero: 50 anni di petrolio nel delta del Niger sintetizza in un’immagine grafica il costo elevato dello sfruttamento del petrolio nell’Africa dell’Ovest.
Questo lavoro analizza l’impatto di 50 anni di relazione tra la Nigeria e il proprio petrolio, il conseguente degrado ambientale e i conflitti tra le comunità che hanno colpito la regione. 

La produzione di petrolio è la causa di un inquinamento devastante nella zona del delta del Niger, dovuto all’emissione ininterrotta di gas e all’estrazione. 

Le fotografie di Ed Kashi mostrano la disparità e la disperazione che regnano nella regione, immortalando leader locali, militanti armati, lavoratori e abitanti anonimi dei villaggi, tutti individui il cui destino è legato inestricabilmente.

Questo punto di vista esclusivo testimonia le speranze frustrate, l’indignazione crescente, le tensioni senza precedenti fra comunità locali e società petrolifere da una parte, e governo federale dall’altra.

Ed Kashi è un fotogiornalista, filmmaker ed educatore che si dedica alla documentazione dei temi sociali e politici dei nostri tempi. Attraverso la sua opera, Kashi tratta di problemi legati all’umanità e al mondo. Ha ricevuto numerosi premi, tra cui riconoscimenti da Pictures of the Year International, World Press Foundation, Communication Arts and American Photography. I suoi incarichi editoriali e progetti sono raccolti in quattro libri, di cui La maledizione dell’oro nero è il piu’ recente.

Abbas Kowsari 

Shade of Earth, Serie shade of Earth, 2008, digital chromogenic colour print,
cm 70x105
La serie Ombra della Terra (2007-2008) di Kowsari rappresenta il pellegrinaggio che ogni anno durante “Noruz”, la festa di Capodanno iraniana nell’ultima settimana di Marzo, viene fatto da centinaia di migliaia di Iraniani sul fronte della guerra Iran-Iraq (1980-1988). Questo viaggio è noto col nome di “Rahian-e Noor” o “Carovana della Luce”. I pellegrini, spesso parenti dei soldati morti nel conflitto, arrivano in autobus da tutto il paese per visitare i luoghi dove la battaglia è stata più violenta. L’Iran ha perso più di mezzo milione di soldati durante gli otto anni di guerra di trincea col vicino Iraq.

Abbas Kowsari ha lavorato sia come fotografo che come photo editor per numerosi giornali iraniani di primo piano, la maggior parte dei quali ora è stata censurata. Attualmente è senior photo editor per il giornale di Teheran E’temad.

Le sue fotografie sono apparse in molti giornali internazionali come Paris Match, Der Spiegel, Color Magazine. Dal 2002, Kowsari espone le sue opere a livello internazionale, in particolare, recentemente, a Parigi e Damasco.

Yao Lu

Passing Spring at the Ancient Dock, Serie Mountain and Water, 2006, C-Type, cm 20x120
Il lavoro di Yao Lu parla del cambiamento radicale che colpisce la natura in Cina, dove l’ambiente è soggetto ad un’urbanizzazione dilagante e alle minacce ecologiche che ne derivano e mettono in pericolo la natura.

I suoi lavori imitano la pittura tradizionale cinese per esprimere il paesaggio contemporaneo in Cina.

Nelle sue opere, quelle che inizialmente appaiono ai nostri occhi come verdi colline sono in realtà discariche di rifiuti coperte da uno “scudo”, una rete verde onnipresente in Cina.

Lu usa tecniche moderne per riassemblare e rielaborare ciò che ha impresso sulla pellicola, creando illusioni per lo spettatore. Nel suo lavoro si vedono immagini che sono reali e fittizie allo stesso tempo.

Yao Lu è un artista cinese emergente e un professore associato di fotografia al dipartimento della Central Academy of Fine Arts di Bejing. Il suo lavoro è stato esposto in vari festival e collettive in Cina (Lianzhou…2004). Fino a poco tempo fa, tuttavia, il suo lavoro è stato esposto raramente al di fuori della Cina; la tendenza ora sta cambiando e il fotografo ha recentemente esposto a Paris Photo, alla biennale Photo di Deagu, a Seul, presso lo Schloss Pillnitz a Dresda, al Foto Festival 2008 di Lodz e a Houston. Nel 2008 è stato nominato vincitore del 2008 BMW Paris Photo Prize dedicato alla fotografia contemporanea.
Edgar Martins

Untitled, Serie The Diminishing Present, 2008, C-Type print, cm 98x127
Le immagini di Edgar Martins di incendi nelle foreste portoghesi hanno una qualità ingannevole dal punto di vista della raffigurazione pittorica. Sono state prodotte in collaborazione con L’Unità Nazionale di Protezione dagli incendi: per realizzare il suo lavoro, l’artista ha fatto parte di un’unità dei pompieri a Portalegre e questo training gli ha permesso di avvicinarsi molto alle fiamme, utilizzando un obiettivo con un angolo più grande del normale.

La vicinanza con gli incendi ha prodotto un effetto tecnico inaspettato che spiega il tono delle immagini: durante i primi piani delle fiamme, la pellicola si è annebbiata a causa dell’elevato calore e questa nebbia ha dato un’intensità maggiore alla qualità atmosferica del fumo. Come dice l’artista: “in queste fotografie fumose, c’è una convergenza tra soggetto e mezzo espressivo. Allo stesso tempo, ritraggono e sono rese possibili da un materiale sospeso nell’altro: il loro soggetto è carbone in sospensione, il loro mezzo l’emulsione fotografica”.

Gli incendi in Portogallo tra il 2005 e il 2008 furono causati da siccità e surriscaldamento. Ma furono anche aggravati dalla cattiva gestione ambientale: molte delle foreste erano di eucalipto, un albero dalla crescita rapida ma estremamente infiammabile, che spesso viene piantato nei programmi di riforestazione.

Edgar Martins è cresciuto a Macau, in Cina, dove ha pubblicato il suo primo racconto, Mae deixa-me fazer o pino. Nel 1996 si è trasferito nel Regno Unito dove ha seguito un master in fotografia e belle arti al Royal College of Art. 

Ha partecipato a parecchie mostre in Asia, America ed Europa e ha ricevuto numerosi premi per il suo lavoro fotografico e letterario.

Nel maggio 2008, è stato il vincitore del primo e tanto ambito New York Photography Award (categoria belle arti) e più di recente del SONY World Photography Award (categoria paesaggio).

Chris Steele-Perkins

Car park near Gotemba, Serie Mount Fuji, 2001, HP Archival Inkjet, inch 20x24
Queste immagini, tratte dal libro di Chris Steele-Perkins Fuji, forniscono uno sguardo sul Monte Fuji, icona del Giappone al giorno d’oggi. Fanno riferimento ai lavori dei grandi artisti giapponesi Hokusai Katsushika e Utagawa Hiroshige, le cui serie di stampe 36 View of Mount Fuji costituiscono una testimonianza e una cronaca sul Monte Fuji ai loro tempi.

Oggigiorno, il Monte Fuji è un parco nazionale, ma è circondato da parchi a tema, campi da golf, resort, città, depositi e viene utilizzato come terreno per test militari dalle forze armate sia giapponesi che americane.

Queste fotografie sottolineano l‘avanzare del declino e dell’impoverimento ambientale nelle zone cosiddette “protette” nei paesi sviluppati.

Chris Steele-Perkins si trasferisce in Inghilterra all’età di due anni. Dopo aver studiato psicologia alla Newcastle-upon-tyne University, comincia a lavorare come fotografo freelance, trasferendosi a Londra nel 1971. Nel 1979 entra nell’agenzia Magnum Photos e comincia subito a lavorare nei paesi in via di sviluppo, in particolare Africa, America Centrale e Libano. SP ha pubblicato svariati libri tra cui The Pleasure Principle (1989), Afghanistan (1992) e Fuji (2000), primo risultato della profonda indagine fotografica sul Giappone.

