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Luigi Ghirri 
 
curated by Urs Stahel 

 
Opening:    Thursday, August 25, 2016, 6 p.m. 
Exhibition:    August 26 – October 8, 2016 
Opening hours:   Tue–Fri 11 a.m. to 6.30 p.m., Sat 11 a.m. to 4 p.m. 
 
For a long time, Luigi Ghirri (1943-1992) was enigmatically low-profile. This was partly because his work was initially shown 
mainly in Italy. It was also because his sudden and premature death at the age of just 49 meant that he was no longer around 
to see the boom of photography in art. Over the past ten years, however, Luigi Ghirri has at last been discovered and is now 
talked about celebrated as one of the most important and influential photographic artists in Italy and indeed the world.  

Luigi Ghirri was born on 5 January 1943 in Fellegara, a district of Scandiano in the province of Reggio Emilia. In 1946, his 
family moved to Braida in the commune of Sassuolo, where they found accommodation in the Jesuit College of San Carlo di 
Modena, a huge nineteenth century building that was used at the time to house families who had lost their homes in wartime 
bombing raids. Massimo Mussini, professor of Art History at the University of Parma, who discovered Ghirri and promoted his 
work, describes in his authoritative essay how the young Ghirri enjoyed a contented and down-to-earth upbringing close to 
nature, among farmers and artisans in a community where the relationship between man and landscape was still intact, while 
at the same time benefitting from a broad-based humanist education – Ghirri would go on to become a structural engineer 
with a sound knowledge of topography and cartography – as well as being introduced at an early age to art and to the circle 
of artists then working in Modena. These three elements, together, were crucial in shaping Ghirri‘s approach to photography.  

During the 1960s and 1970s, photography itself underwent a fundamental change and came to be regarded in a different 
light. For many artists, this was a period of rejecting the former tenets of a purely abstract, objective style underpinned by 
theory, moving away from the notion of the photographic work as an absolute and hermetic entity in its own right, and 
becoming emancipated from prescribed ideas of what actually has artistic or stylistic merit. It was also a time of jettisoning 
grand gestures of form, meta-narrative and overarching truth. Instead, there was more emphasis on exploring, questioning, 
searching, experimenting – amounting to a more conceptual reflection on perceptiveness and on the context of one’s own 
actions, as well as more consideration of the means and methods applied, together with a reining-in of overly flamboyant 
statements. Yet this was a change that took place primarily in the world of art, rather than in the world of photography itself. 
Only a handful of photographers such as Lewis Baltz, Robert Adams, Joe Deal, Stephen Shore and, in Europe, above all 
Luigi Ghirri, took an active role in this visual revolution and became a driving force in forging new attitudes to the language of 
photography as a medium. In art theory, such a shift is summed up by the term linguistic turn.  

His early works – photographs from the period of the Paesaggi di cartone, the Colazione sull'erba, the groups titled Catalogo 
and Diaframma 11, 1/125, Natural Light – instantly betray his endeavor to show what is really there, and to bring to light the 
signs that determine the world around him, surrounding him on a daily basis, shaping not only his own life but the everyday 
lives of others too. What we see is no longer the exceptionally beautiful, the sublime or even the mythical, but simply the 
downright ordinary and the banal. In his photographic essays, Ghirri expressed a wish to be truly present and to show the 
world just as it is, rather than capturing its decline. In doing so, he purged photography of its former excess of deliberate 
aestheticism, its momentous over-interpretation, its sentimentality. And yet, he also wrote this: 

Photography is not merely reproduction, nor the chronometer of the eye that captures the physical world, but a 
means of expression in which the difference between representation and interpretation, however subtle, exists to 
provide an endless variety of imaginary worlds. (Luigi Ghirri) 

His Colazione sull'erba photographs present the greenery of nature, transformed into sparse potted plants, with subtle irony. 
His Paesaggi di cartone bring media images – shop windows, display cases, placards, posters newspapers – into focus in 
new, varied and curious ways, confronting real-life surroundings with new media signs and analyzing their transformation. His 
Catalogo pictures document closed and half-closed curtains, flooring, doors and windows in the style of a mail-order 
catalogue and translate them into an analogy of conceptual painting. His Diaframma series focuses on the individual and on 
ways of seeing in an increasingly media-dominated world. What we see is a photograph that shows people looking at 
something: at a picture, a painting, a poster, another person.  
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All of these groups of works eschew the conventional iconization of the individual image. Instead, they play with the principle 
of sequences, connections and collections, exploring new forms of structural narration. What they share in common is a 
conceptual approach that addresses themes of growth such as urban and suburban development and its wider sprawl. Yet at 
the same time, Ghirri’s images are strikingly precise and thoughtfully composed. The 1960s and 1970s were iconoclastic, 
image-defying times. But Ghirri does not deny the image as the product of his craft. Even when he appears to simply hold the 
camera, point it and press the button, as the old adage goes, there is still a sense of great care and finely balanced 
composition.  

The same is true of Week-End and Atlas, as well as Veduten and Italia ailati [Peripheral Italy], for Still Life and Topografia-
Ikonografia. Nowhere is it clearer than in his series Inquadrature naturali/griglia that his approach is all about creating a 
school of seeing, perception and awareness. This series of natural frameworks and grid structures plays with forms of 
squaring and framing, and with the grid that determines what is „inside“ and „outside“ the picture.  

The extinction of the space that surrounds the framed space is just as important to me as the representation itself, 
and it is this extinction to which the image owes its meaning because it makes it measurable. At the same time, the 
image lives on in the visibility of that extinction and challenges us to see the rest of the reality that is not portrayed. 
This duality of representation and extinction not only seeks to invoke the absence of boundaries, excluding all 
notions of perfection or finitude, but also shows us something that cannot be enclosed within any boundary: reality. 
(Luigi Ghirri) 

In the first fifteen years of his career as a photographer, Luigi Ghirri created a world-altering oeuvre that reflected the very 
pinnacle of contemporary intellectual achievement, channeling structuralism and Modenese conceptualism, as well as the 
ideas of Roland Barthes, Roman Jacobson, Michel Foucault and Umberto Eco, into an oeuvre of levity, subtlety and clarity in 
which the combination of small, matt photographs, together with his remarkably succinct and incisive essays, forms a current 
and timeless school of seeing that is also a school of understanding the very world around us.  

His work is shown at international museums and galleries. Solo exhibitions are planned for the coming years at Museum 
Folkwang in Essen and Museo Reina Sofia in Madrid. Following on from exhibitions in 2009 and 2011, respectively, this 
marks the third time that Mai36 has hosted an exhibition by this artist, presenting vintage prints in all rooms throughout the 
gallery by this wonderful and pivotal figure – an Italian photographer who so consummately embodied sprezzatura by 
combining insight with lyricism, only to wind up spending a convivial evening with friends afterwards. Finally, in his own 
words: 

It almost seems as though the gaze is divided into two incompatible and irreconcilable categories: knowledge on the 
one hand, and poetry on the other. What interests me, however, is finding a balance between these two extremes. 
[...] Photography thus becomes an awareness of being on the boundary between the known and the unknown. 
(Luigi Ghirri) 

 
Opening on Thursday, August 25, 2016 at 6 p.m.  
Visual material available on request (office@mai36.com). 
We look forward to welcoming you at the gallery and thank you for your interest.  
 
Mai 36 Galerie  
Victor Gisler       August 2016   
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Luigi Ghirri 
 
Kuratiert von Urs Stahel 

 
Vernissage:     Donnerstag, 25. August 2016, 18 Uhr 
Ausstellungsdauer:    26. August – 8. Oktober 2016 
Öffnungszeiten:    Di–Fr 11 bis 18.30 Uhr, Sa 11 bis 16 Uhr  
 
Luigi Ghirri (1943-1992) war lange Zeit ein geheimnisvoller Unbekannter. Einmal weil seine Rezeption sich anfänglich 
vorwiegend in Italien abspielte, dann auch, weil er nicht mehr da war, als der Boom der Fotografie in der Kunst einsetzte 
– mit 49 Jahren war er allzu früh und plötzlich verstorben. In den vergangenen zehn Jahren nun wird Luigi Ghirri endlich 
als einer der wichtigsten und einflussreichsten Fotokünstler in Italien, in der Welt insgesamt entdeckt, diskutiert und 
gefeiert.  

Luigi Ghirri wurde am 5. Januar 1943 in Fellegara, einem Ortsteil von Scandiano in der Provinz Reggio Emilia geboren. 
1946 zog seine Familie nach Braida in der Gemeinde Sassuolo, wo sie im Sommersitz des Modeneser Jesuitenkollegs 
San Carlo unterkam, einem riesigen Gebäude aus dem 19. Jahrhundert, das jenen Familien Unterkunft bot, die ihr Haus 
bei den Bombenangriffen verloren hatten. Massimo Mussini, Professor für Kunstgeschichte an der Universität in Parma 
und Entdecker und Förderer von Ghirri, macht in seinem grossen Ghirri-Essay erstens die heitere, bodenständige 
Jugend, das Aufwachsen praktisch in der Natur, zwischen den Bauern, Handwerkern und Gewerblern in einer damals 
noch intakten Symbiose von Mensch und Landschaft, zweitens die breite humanistische Ausbildung – am Schluss war 
Ghirri Bauingenieur mit einigen Kenntnissen in Topographie und Kartographie –, und drittens die frühe Berührung mit der 
Kunst und mit der Modeneser Künstlerszene für die Formatierung des Fotografen Ghirri als entscheidende Elemente 
aus.  

Die sechziger, siebziger Jahre des 20. Jahrhunderts waren ein Zeitraum, in dem die Fotografie grundlegend erneuert 
und neu verstanden wurde. Für viele Künstler ist diese Zeit ein Jahrzehnt der Abkehr: von den abstrakten, reinen, nach 
Objektivität strebenden Gestaltungsweisen und ihrem gedanklichen Überbau, vom Werk als geschlossener, absoluter 
Entität; von der Vorgabe des kunstwürdigen Materials und vom Stildenken. Absage auch an die grosse Form, an die 
grosse Erzählung, an die übergreifende Wahrheit. An ihre Stelle traten sichtbar das Erforschen, Fragenstellen, Suchen, 
Erproben – das konzeptuelle Reflektieren der Wahrnehmung, der Bedingungen des eigenen Tuns, der eingesetzten 
Mittel und Methoden, sowie die Beschränkung „grossspuriger“ Aussagen. Dieser Wandel fand jedoch weit mehr in der 
Kunstwelt statt und weniger in der Welt der Fotografen. Nur wenige Figuren wie Lewis Baltz, Robert Adams, Joe Deal, 
Stephen Shore und in Europa eben vor allem Luigi Ghirri waren als Fotografen aktiver Teil dieser Bildrevolution und 
trieben das neue Verstehen von Fotografie als eine mediale Sprache voran. In der Theorie spricht man hier vom 
„Linguistic Turn“ der Bildwelt. 

Seine ersten Arbeiten – die Fotos aus der Anfangsperiode, die „Paesaggi di cartone“, die „Colazione sull'erba“, die 
Werkgruppe „Catalogo“ und „Diaframma 11, 1/125, natürliches Licht“ – zeigen auf Anhieb sein Bestreben, das 
Tatsächliche zu zeigen, diejenigen Zeichen, die jetzt die Welt bestimmen, die ihn umgeben, die ihm tagtäglich begegnen, 
die seinen und den Alltag vieler prägen. Es sind nicht mehr die schönen, sondern die normalen, nicht die erhabenen, 
mythischen sondern die banalen Orte zu sehen. Ghirri formulierte in seinen Essays den Wunsch, wirklich gegenwärtig zu 
sein, nicht eine vergehende, sondern die aktuelle Welt zu zeigen. Er entschlackte dadurch die bisherige Fotografie von 
ihrem Überhang an fotoästhetischer Gestaltung, an bedeutsamer Interpretation, an Gefühlsduselei. Und dennoch schrieb 
er auch: 

„Die Fotografie ist nicht reine Reproduktion oder ein Chronometer des Auges, der die physische Welt bannt, 
sondern ein Ausdrucksmittel, bei dem der Unterschied zwischen Darstellung und Interpretation, wie fein auch 
immer, existiert und einer unendlichen Vielzahl von imaginären Welten Raum gibt.“ (Luigi Ghirri) 
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Die „Colazione sull'erba“ führen mit feiner Ironie vor, wie sich das Grün der Natur in ein kärgliches Topfpflanzengrün 
verwandelt hat; die „Paesaggi di cartone“ rücken auf vielfältige, neugierige Weise die medialen Bilder draussen ins 
Blickfeld – die Schaufenster, Vitrinen, die Plakate, Poster, Zeitungen –, sie konfrontieren das reale Umfeld mit den neuen 
medialen Zeichen und analysieren diese Verwandlung; die Bilder aus „Catalogo“ nehmen die geschlossenen, 
halbgeschlossenen Storen, die Bodenplatten, Türen, Fenster quasi wie einen Versandhauskatalog auf und verwandeln 
sie in eine Analogie zu konzeptueller Malerei. Die Bilder aus der „Diaframma“-Gruppe thematisieren den Menschen und 
sein Sehen im zunehmend mediatisierten Umfeld. Wir sehen ein Foto, das Menschen zeigt, die schauen, sehen: ein 
Foto, eine Malerei, ein Plakat, einen anderen Menschen.  

Alle diese Werkgruppen verweigern das bisherige Ikonisieren des Einzelbildes, sie spielen mehr mit der Reihung, der 
Sammlung, der Sequenz, mit neuen Formen von struktureller Narration. Sie alle haben einen konzeptuellen Ansatz, 
beschäftigen sich thematisch mit der Entwicklung, der Gestaltung der Stadt und ihrer Randgebiete, ihrer Ausfransungen, 
dabei sind seine Bilder dennoch auffallend sorgfältig, mit Bedacht aufgenommen. Die sechziger und siebziger Jahre 
waren eine ikonoklastische, bildverweigernde Zeit. Ghirri hingegen verweigert das Bild als Ergebnis nicht, selbst da, wo 
er ganz einfach hinhält, wie es im Fachjargon heisst, wo er scheinbar nur hinguckt und abdrückt, ist grosse Sorgfalt und 
fein austariertes Bildersuchen spürbar.  

Das gilt auch für „Week-End“ und „Atlas“, für die „Veduten“, „Italia ailati“ (das periphere Italien), für „Still Life“ und 
„Topografia-Ikonografia“. Am deutlichsten wird es wohl in der Serie „Inquadrature naturali/griglia“, dass es sich bei 
seinem Vorgehen um eine Schule des Sehens, Wahrnehmens und Erkennens handelt. Diese Serie der natürlichen 
Einrahmungen und der Gitterstrukturen spielt mit dem Quadrieren, dem Einrahmen, mit dem Gitter, das ein „Im-Bild“ und 
ein „Ausserhalb-des-Bildes“ schafft.  

„Die Auslöschung des Raums, der den eingerahmten Raum umgibt, ist für mich genauso wichtig wie die 
Darstellung selbst, und diese Auslöschung ist es, dank derer das Bild Sinn erhält, indem es messbar wird. 
Gleichzeitig setzt sich das Bild in der Sichtbarkeit der Auslöschung fort und fordert uns auf, den nicht 
dargestellten Rest der Wirklichkeit zu sehen. Dieser Doppelaspekt des Darstellens und Auslöschens versucht 
nicht nur, die Abwesenheit von Grenzen heraufzubeschwören, womit jede Vorstellung von Vollständigkeit oder 
Endlichkeit ausgeschlossen wird, sondern zeigt uns etwas, das nicht eingegrenzt werden kann, nämlich das 
Reale.“ (Luigi Ghirri) 

Luigi Ghirri hat in seinen ersten 15 Jahren als Fotograf ein weltbewegendes Werk geschaffen, das auf der Höhe des 
damaligen Denkens ist, das den Strukturalismus, den Modeneser Konzeptualismus, das Denken von Roland Barthes, 
Roman Jacobson, Michel Foucault, Umberto Eco in ein leichtes, feines, heiteres Werk verarbeitet, das in kleinen, meist 
abmattierten Fotografien und in seinen erstaunlichen Essays auch in einfachen-präzisen Worten eine aktuelle, 
zeitgenössische und zeitlose Schule des Sehens, eine Schule des Verstehens der gegenwärtigen Welt schuf.  

Sein Werk wird international in Museen und Galerien ausgestellt, in den kommenden Jahren sind Einzelausstellungen im 
Museum Folkwang in Essen und dem Museo Reina Sofia in Madrid geplant. Die Mai 36 Galerie richtet zum dritten Mal 
nach 2009 und 2011 eine Ausstellung mit Werken des Künstlers aus. Gezeigt werden in allen Räumlichkeiten Vintage-
prints dieses wunderbaren, zentralen Italieners, der es mit Leichtigkeit vermochte, Erkenntnis und Poesie miteinander zu 
verbinden, um den Abend danach mit Freunden zu verbringen. Zum Schluss nochmals in seinen Worten:  

„Es hat fast den Anschein, als teilte sich der Blick in zwei unübertragbare und unversöhnliche Kategorien: auf 
der einen Seite die Erkenntnis, auf der anderen Seite die Poesie. Mich hingegen interessiert ein Gleichgewicht 
zwischen diesen beiden Extremen herzustellen. (…) Fotografieren wird also zum Bewusstsein, dass man sich 
an der Grenze zwischen Bekanntem und Unbekanntem befindet.“ (Luigi Ghirri) 

 
Vernissage ist am Donnerstag, 25. August 2016, 18 Uhr. 
Auf Anfrage lassen wir Ihnen gerne Bildmaterial zukommen (office@mai36.com). 
Wir freuen uns, Sie in der Galerie zu begrüssen und danken Ihnen für Ihr Interesse. 
 
Mai 36 Galerie  
Victor Gisler  August 2016     August 2016 
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