
Newsletter
2.2026
PATRIZIA GENOVESI

PHOTO © PATRIZIA GENOVESI

P
h
o

to
 P

a
tr

iz
ia

 G
e
n

o
ve

si
©



GENESI DI UNA 
PERFORMANCE
24 aprile /15 maggio 
su prenotazione stampa@patriziagenovesi.com



L’arte non nasce soltanto da un gesto individuale, ma da un intreccio di

presenze, voci e relazioni. Nella creazione condivisa, che attraversa la

fotografia, il video, la musica, il film, la performance, l’opera prende

corpo dentro un ambiente vissuto e dentro un tempo storico preciso, con

le sue ferite, le sue ambizioni, le sue speranze.

Guardare l’opera e insieme attraversarne il processo significa avvicinare

l’artista al mondo.

Nell’opera d’arte converge ciò che l’artista vede, ciò che spera, ciò che

teme; ciò che ha compreso, ciò che lo muove. 

Se un artista si dichiara per la pace, non è affatto scontato che la sua 

opera lo sia altrettanto: può anche essere aspra, disturbante, tragica, 

persino conflittuale. Non è detto nemmeno che viva davvero la pace, o 

sappia riconoscerne fino in fondo il significato.

Non è detto che distingua con chiarezza le vittime dai carnefici, i suoni 

dai rumori. Eppure, attraverso l’opera, rende visibile una porzione di realtà 

nella quale altri possono rispecchiarsi. 

L’artista guarda la realtà come un sistema di cui è un nodo. L’opera è il

suo modo di incidere, di essere efficace. Trasformare la materia, visiva,

sonora, performativa, percettiva, è il suo modo di essere con, per, dentro

il mondo.
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Introduzione alla mostra

Questo progetto su Giuseppe Verdi è stata un’ occasione per raccontare con un 

progetto multimediale: fotografia, video e musica dal vivo, il pensiero musicale 

e l'opera del compositore italiano più noto nel mondo.

La sua opera attraversa il tempo e lo spazio, è amata ancora oggi da persone che 

appartengono a culture diversissime e che tuttavia si identificano negli archetipi, nei 

toni lirici, drammatici, eroici e gioiosi della sua produzione artistica.

La rielaborazione fotografica e filmica originale che propongo dell'opera verdiana, 

metabolizza un passato di ideazioni e di scelte stilistiche ardite e originali, che hanno 

prodotto centinaia di interpretazioni attraverso due secoli della storia mondiale.

La mostra multimediale è frutto dall'ascolto e dello studio delle opere verdiane, che 

ho fatto in particolare durante i due anni di elaborazione del progetto accanto a 

musicisti, e accanto agli interpreti del mio lavoro, professionisti e non, che si sono 

lasciati guidare in questa avventura creativa.

Ho trovato nel mondo femminile raccontato da Giuseppe Verdi un profondo 

contenuto di sofferenza e azione che fa in particolare delle figure femminili 

personaggi eterni, protagonisti di sentimenti e di conflitti immortali. Verdi stesso le 

sacrifica a volte sull'altare dell'ovvio, prigioniero egli stesso degli schemi 

dell'ottocento romantico, pervaso da un ineluttabile incombente, ma a volte 

rassicurante destino, eppure rimane libero come ogni grande artista, che sorretto e 

ispirato da certezze e ordini musicali e superiori, resta comunque un visionario e sa in 

quale direzione gettare ponti della grande Arte.

L' opera di Giuseppe Verdi ha attraversato due guerre mondiali, la rivoluzione 

tecnologica e l’ industralizzazione globale ed oggi diventa protagonista di un'opera 

post moderna, che ne assorbe le provocazioni come spunto per un viaggio originale 

all'interno della donna e dell'uomo contemporanei.
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Sono partita da una creazione multimediale già 

compiuta, dedicata ai personaggi femminili di Verdi, e 

da lì ho costruito un nuovo evento capace di 

raccontarne la nascita.

Non volevo esporre soltanto fotografie, video e 

musica come risultato finale, ma invitare il pubblico a 

entrare nella genesi del mio processo creativo: come 

l’ascolto di Verdi è diventato idea visiva, come i 

personaggi sono stati reinterpretati, come le modelle e 

le interpreti sono state dirette nel movimento, e come 

quel movimento è stato poi trasformato in immagine 

fotografica o video.

È, in un certo senso, un secondo livello dell’opera.

Prima c’è la creazione multimediale: Verdi, le donne, la 

musica, il corpo, la fotografia, il video.

Poi c’è Genesi di una performance: il racconto di come 

quella creazione è nata, quali passaggi l’hanno 

generata, quali relazioni l’hanno resa possibile.

Per me questo evento non è un semplice “dietro le 

quinte”, ma una riflessione sul fare artistico. Mostra 

che l’opera non nasce solo dall’ispirazione, ma da 

studio, ascolto, regia, collaborazione, prove, 

movimento e trasformazione. 
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Il Trovatore – Azucena Photo Patrizia Genovesi©



La traviata – Violetta Photo Patrizia Genovesi©



Fotografia e mercato

Nel dibattito contemporaneo intorno alla fotografia, il 
concetto di “mercato” viene spesso evocato in modo 
generico, come se descrivesse una dinamica trasparente e 
meritocratica in cui valore, visibilità e successo coincidono. 
Tuttavia, il mercato fotografico, e in particolare quello della 
fotografia d’autore, si configura come un sistema a strati, 
filtrante, altamente codificato, in cui le regole di accesso e 
riconoscimento seguono logiche ben più complesse di 
quelle puramente economiche. Lungi dall’essere un campo 
neutro in cui le immagini competono sulla base della loro 
qualità intrinseca, si presenta come un ecosistema 
culturale, articolato in soglie, mediazioni e reti simboliche.
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Il documento “Fotografia mercato e reputazione culturale” è 
contributo nato per il convegno che ho promosso quest’anno al 
Palazzo delle Esposizioni di Roma con lo scopo di ricostruire e 
interpretare le principali dinamiche che regolano il valore 
fotografico contemporaneo, osservandone le tensioni interne, le 
contraddizioni operative e le opportunità selettive. Il testo non si 
limita a descrivere dati o tendenze, ma offre una mappa 
concettuale utile a comprendere come si costruisce, o si ostacola, 
la legittimazione di un autore all’interno del sistema.

L’articolo è suddiviso in sezioni. Si concentra sulla struttura 
sistemica della fotografia come campo culturale: un insieme di filtri 
e mediazioni che precedono qualunque validazione pubblica o 
commerciale. Esplora i processi di finanziarizzazione, le strategie 
di costruzione del valore e i rischi di scollamento tra qualità 
espressiva e visibilità. Affronta la questione degli autori emergenti 
e della struttura multilivello del sistema espositivo e curatoriale. 
Infine, propone una riflessione più ampia sul ruolo della fotografia 
oggi, tra libertà autoriale e necessità di posizionamento, 
individuando alcuni elementi di criticità e resilienza.

Scarica l’articolo completo
Per approfondimenti su fotografia e mercato 
visita il sito www.patriziagenovesi.com

https://zenodo.org/records/17643918


Te
st

i ©
Pa

tr
iz

ia
 G

e
n
o

v
e
si

L’intelligenza artificiale non sta semplicemente introducendo nuovi 

strumenti nel cinema e nelle industrie creative. Sta modificando il 

modo stesso in cui il valore viene prodotto, distribuito e riconosciuto. 

Il punto, quindi, non è soltanto domandarsi che cosa l’AI renda 

possibile, ma anche che cosa renda progressivamente meno 

necessario.

La sua forza è evidente: l’AI lavora molto bene su tutto ciò che può 

essere strutturato, ordinato, ripetuto, ottimizzato. Riduce tempi e 

costi nello sviluppo, nella revisione, nell’editing, nella localizzazione, 

nel marketing, nella gestione dei flussi. Per l’industria è un vantaggio 

enorme: meno rischio, più velocità, maggiore capacità produttiva.

Ma qui nasce la questione decisiva. L’efficienza non coincide 

necessariamente con la creatività. Un sistema orientato 

all’ottimizzazione tende a privilegiare ciò che è già leggibile, 

riconoscibile, misurabile. Se una struttura narrativa funziona, viene 

riproposta. Se un ritmo trattiene l’attenzione, viene replicato. 

Se un tono riduce l’abbandono, diventa preferibile. La 

standardizzazione non arriva come censura esplicita: arriva come 

conseguenza naturale del rendimento.

AI
E INDUSTRIA CREATIVA 

un difficile equilibrio



Il rischio, allora, non è che l’AI produca sempre opere peggiori. Il rischio 

è più sottile: che renda economicamente superflua una parte della 

complessità creativa. In un mercato dominato da pochi grandi player, 

capaci di controllare produzione, distribuzione e accesso al pubblico, un 

contenuto non deve più necessariamente convincere fino in fondo. Deve 

funzionare abbastanza. Deve mantenere il flusso.

Questo ha conseguenze sul lavoro. A essere colpito non è solo il vertice 

autoriale, ma soprattutto il livello intermedio: editor, assistenti, 

dialoghisti, revisori, coordinatori, figure di cura e mediazione del 

processo creativo. È lì che il sistema apprende, si affina, si rigenera. Ed è 

anche lì che storicamente si concentra molto lavoro femminile, spesso 

essenziale ma poco visibile.

La domanda, quindi, non è se usare o no l’AI. La domanda è per quale 

idea di creatività vogliamo usarla. Come macchina di compressione, può 

ridurre lavoro, varietà e complessità. Come strumento di esplorazione, 

può invece amplificare connessioni, segnali deboli, possibilità non 

ancora visibili.

La tecnologia non decide da sola. Decide l’equilibrio culturale, 

economico e industriale in cui scegliamo di inserirla.

Patrizia Genovesi



EWMD Roma è il chapter romano di EWMD – European Women’s Management

Development, network internazionale impegnato nella promozione della leadership

femminile e della parità di genere attraverso iniziative di formazione, networking e

confronto tra professioniste, istituzioni e mondo economico.

Accanto alle attività di sviluppo professionale, EWMD Roma porta avanti un forte

impegno sociale, sostenendo progetti di empowerment rivolti a giovani donne, anche

provenienti da Paesi in difficoltà, tramite borse, premi e opportunità di crescita. Il

chapter promuove inoltre percorsi e incontri su temi chiave come educazione

finanziaria, autonomia economica, inclusione e contrasto alla violenza di genere,

contribuendo a diffondere consapevolezza e strumenti concreti per la tutela e

l’indipendenza delle donne.

EWMD Roma si propone come uno spazio attivo di dialogo e sensibilizzazione,

orientato a generare impatto culturale e sociale attraverso progetti, eventi e

collaborazione con la comunità e le istituzioni.



CARAVAGGIO
E LA FOTOGRAFIA

Le immagini riprodotte in questa newsletter sono utilizzate 

esclusivamente a fini di studio, critica e discussione, senza scopo di

lucro. Tutti i diritti sulle immagini appartengono ai r ispettivi titolari. È 

vietata qualsiasi ulteriore riproduzione o ridistribuzione. Per richieste

d'uso rivolgersi ai titolari dei dir itti



Caravaggio parla ai fotografi perché costruisce l’immagine come 

un’apparizione. Nei suoi quadri tutto sembra nascere da una domanda 

semplice e radicale: dove cade la luce? Che cosa rivela? Che cosa lascia nel 

buio?

Tra la fine del Cinquecento e l’inizio del Seicento, la sua pittura porta la 

realtà dentro uno spazio visivo ravvicinato e teatrale. I corpi non sono 

idealizzati né distanti: entrano in scena con una presenza fisica immediata. 

Volti, mani, spalle, frutti, stoffe e ferite emergono dall’ombra grazie a una 

luce direzionale, netta, capace di guidare lo sguardo e di dare peso al gesto. 

Per un fotografo, questa è una lezione fondamentale: la luce non serve solo 

a mostrare, ma a decidere il senso dell’immagine.

Nei dipinti giovanili — Bacco, Bacchino malato, Ragazzo morso da un 

ramarro, Giovane con canestra di frutta — il soggetto è vicino, quasi davanti 

all’obiettivo. Lo sfondo perde importanza, il corpo occupa il campo, gli 

oggetti acquistano una precisione tattile: la buccia della frutta, il riflesso del 

vetro, il pallore della pelle, la tensione delle dita. La pittura cerca una verità 

ottica, ma anche emotiva. 
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L’immagine prende forma direttamente sulla tela, attraverso fondi scuri, incisioni, 

tracce a pennello, correzioni e adattamenti. La composizione nasce nel rapporto 

vivo tra superficie, modello e luce. È una dinamica familiare a chi fotografa: il set 

non è mai solo applicazione di un’idea già chiusa, ma un luogo in cui posa, 

distanza, ombra e illuminazione si correggono a vicenda fino a trovare equilibrio.

Il tema degli strumenti ottici resta affascinante. Giulio Mancini descrive una 

stanza scura e una luce unica dall’alto, elementi che aiutano a comprendere il 

controllo dell’illuminazione caravaggesca. In tempi moderni, Roberta Lapucci e 

David Hockney hanno collegato alcune anomalie prospettiche, inversioni e 

differenze di nitidezza alla possibile presenza di specchi, lenti o proiezioni. David 

G. Stork ha invece ridimensionato questa lettura, soprattutto per le composizioni 

più complesse. Per i fotografi, il punto più interessante non è sciogliere 

definitivamente il problema tecnico, ma riconoscere in Caravaggio una mentalità 

ottica: il soggetto viene pensato nel rapporto tra corpo, fascio luminoso e 

superficie dell’immagine.
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Anche l’inquadratura anticipa una sensibilità 
moderna. Caravaggio stringe il campo, 
avvicina le figure al bordo, comprime lo 
spazio. Mani, gomiti e volti sembrano 
spingersi verso chi guarda. Lo sfondo, spesso 
scuro, non racconta l’ambiente: concentra 
l’attenzione. Toglie rumore, isola l’azione, 
aumenta la pressione emotiva.
Per chi fotografa, Caravaggio resta una 
scuola di visione. Insegna a modellare il buio, 
a dare corpo alla luce, a separare il soggetto 
dal fondo, a costruire presenza. Soprattutto, 
insegna che un’immagine diventa memorabile 
quando non si limita a descrivere la realtà, ma 
la intensifica.

Rigoletto–Photo Patrizia Genovesi©
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Le immagini riprodotte in questa newsletter sono utilizzate 

esclusivamente a fini di studio, critica e discussione, senza scopo di

lucro. Tutti i diritti sulle immagini appartengono ai r ispettivi titolari. È 

vietata qualsiasi ulteriore riproduzione o ridistribuzione. Per richieste

d'uso rivolgersi ai titolari dei dir itti
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Hiroshi Sugimoto and the Enoura Observatory | Christie's

Hiroshi 
Sugimoto
forma, tempo, valore

Hiroshi Sugimoto nasce a Tokyo nel 1948, si laurea alla Saint Paul’s

University nel 1970, si forma all’Art Center College of Design di Los 

Angeles e nel 1974 si trasferisce a New York. Arriva negli Stati Uniti da 

giovane adulto, già segnato dal Giappone postbellico, dalla cultura 

universitaria e da un’educazione tecnica che gli permette di trattare la 

fotografia non come gesto istintivo, ma come costruzione mentale. 

Il suo stile nasce da una contraddizione interessante: Sugimoto usa 

strumenti fotografici tradizionali per produrre immagini radicalmente 

concettuali. Lavora con macchina di grande formato, spesso 8x10 pollici, 

pellicola in bianco e nero, stampa ai sali d’argento, esposizioni lunghe 

quando il progetto lo richiede, controllo minuzioso della messa a fuoco, 

della luce e della scala tonale. Non cerca l’effetto spontaneo: costruisce 

immagini ferme, frontali, quasi solenni, dove il soggetto sembra sottratto 

al rumore del mondo. ArtCenter descrive il suo uso di una camera tecnica 

di tipo ottocentesco e di pellicola 8x10; Christie’s lo definisce maestro del 

processo analogico e collega le sue immagini di teatri, paesaggi e mari 

proprio all’uso della grande camera e delle lunghe esposizioni.

“L’arte è tecnica: un mezzo per 

materializzare il regno invisibile della 

mente.”
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https://www.christies.com/en/stories/hiroshi-sugimoto-and-the-enoura-observatory-5fcda4faeb7543c6862b46a33aa4001d?utm_source=chatgpt.com


Nei Dioramas, iniziati dopo l’arrivo a New York, fotografa le vetrine dell’American 

Museum of Natural History: animali imbalsamati, fondali dipinti, ambienti artificiali. La 

composizione è calibrata per eliminare l’evidenza della finzione. La luce è morbida, il 

bianco e nero compatta il fondale, la profondità apparente trasforma la vetrina museale 

in paesaggio reale. Sugimoto racconta di aver capito che, chiudendo un occhio, quei 

diorami improvvisamente sembravano veri: aveva trovato un modo di vedere “come 

vede la macchina fotografica”. Qui nasce uno dei suoi temi centrali: la fotografia non 

garantisce la verità, ma rende credibile un’apparenza. 

Nei Theaters il soggetto diventa il cinema stesso. Sugimoto espone la pellicola per 

l’intera durata di un film: lo schermo si brucia in un bianco luminoso, mentre la sala resta 

visibile, spesso vuota, monumentale, immersa in un buio architettonico. La 

composizione è quasi sempre centrale: schermo, platea, decorazioni, balconate. Tutto il 

film è presente, ma il racconto è scomparso. Il tempo narrativo diventa luce. È una 

fotografia tecnicamente semplice da enunciare e difficilissima da realizzare bene: serve 

controllo dell’esposizione, stabilità, dominio dei neri, equilibrio fra schermo 

incandescente e interni quasi notturni. Sugimoto stesso descrive questo procedimento 

come la cattura di “un intero film in una singola esposizione”. 



Con le Seascapes, dal 1980, Sugimoto riduce ulteriormente il mondo: 

mare sotto, cielo sopra, orizzonte al centro o poco variato. Nessuna 

figura, nessuna barca, nessuna retorica paesaggistica. Il formato tende 

alla frontalità assoluta; la luce non drammatizza, ma separa lievemente 

aria e acqua. Le variazioni sono minime: foschia, densità del nero, 

vibrazione della superficie marina, altezza dell’orizzonte. È una serialità 

quasi musicale. Fraenkel Gallery ricorda che Sugimoto lavora sui mari da 

oltre quattro decenni e cita la sua idea dell’orizzonte come origine della 

coscienza visiva. 

Nelle serie successive il metodo si espande. In Architecture fotografa 

edifici modernisti fuori fuoco, spingendo la camera a una distanza focale 

“twice-infinity”: gli edifici diventano fantasmi, e solo le forme più forti 

sopravvivono alla perdita del dettaglio. In Portraits, figure di cera 

vengono trattate come ritratti storici. In Lightning Fields e Opticks, la 

fotografia torna alla sua origine fisica: luce, scarica elettrica, prisma, 

superficie sensibile. 



La sua presenza istituzionale è precoce e pesante. Il MoMA 

acquisisce Polar Bear nel 1977; oggi l’opera è in collezione 

come gelatin silver print. Da lì la carriera cresce attraverso 

musei, gallerie, retrospettive e premi. Il valore economico 

arriva dopo questa legittimazione: Christie’s registra nel 

2007 il record di 1.888.000 dollari per un trittico 

di Seascapes. Il mercato di Sugimoto non è fondato sulla 

moda rapida, ma su riconoscibilità, rarità, qualità tecnica e 

lunga validazione museale. 

La sua opera vale perché tiene insieme tre livelli: bellezza 

formale, rigore tecnico, densità concettuale. Sugimoto

fotografa diorami, sale cinematografiche, mari, edifici, cere, 

scariche elettriche; ma il vero soggetto è sempre lo stesso: 

il tempo che trasforma il reale in immagine.



MENTORING
Patrizia Genovesi propone un percorso di mentoring avanzato che 

accompagna FOTOGRAFI, SCENEGGIATORI e REGISTI lungo tutte le 

fasi della costruzione di un racconto visivo: dall’ideazione alla 

realizzazione del progetto.

Per informazioni o per candidarti al programma di mentoring Scansiona 

il QR code. Contatti: stampa@patriziagenovesi.com

Podcast sul sito se non hai Spotify

Youtube Canale di Patrizia Genovesi

Spotify  Patrizia Genovesi photographer

Guida alla Regia acquista il libro

RITRATTO
CORSO IN PARTENZA
Per candidarti al corso, invia il tuo portfolio composto da massimo 20 

fotografie, ciascuna del peso massimo di 1 MB, insieme a una breve bio

e alla presentazione del progetto a: stampa@patriziagenovesi.com

Scadenza prima sessione15 maggio 2026.

www.patriziagenovesi.com
stampa@patriziagenovesi.com
ChatGpt Open Studio Gallery

Newsletter QR code

https://lnx.patriziagenovesi.com/podcast-2/
https://www.youtube.com/@patriziagenovesi8620
https://open.spotify.com/show/0PqdDup6e67aXky907MKyR
https://www.amazon.it/Guida-Regia-Cinematografica-Patrizia-Genovesi/dp/B0CWTZFNPC
mailto:stampa@patriziagenovesi.com
http://www.patriziagenovesi.com/
mailto:stampa@patriziagenovesi.com
https://chatgpt.com/g/g-ZDLwCj4l0-open-studio-gallery-virtual-assistant
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