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LAVORO IN MOVIMENTO, REALTÀ IN MOVIMENTO 

Il lavoro è in movimento, e con esso la realtà in cui viviamo, il fondamento della nostra esistenza, la nostra identità, 
la nostra autostima e la sicurezza in noi stessi. Tutto sembra essere in movimento, come se sedessimo sul dorso di 
una tigre senza avere la più vaga idea di quale sia la destinazione del nostro viaggio.  
Se finora il racconto delle trasformazioni in atto è passato attraverso un percorso scandito dalla narrazione 
fotografica, in questa mostra sono i video a darne una rappresentazione visiva. Mediante l’interpretazione filmata 
della realtà, l’occhio della videocamera testimonia la mutabilità di un mondo – quello del lavoro e della produzione – 
in rapida metamorfosi, descrivendo in modo immediato e coinvolgente cambiamenti, evoluzioni e rotture.  
Harun Farocki / Antje Ehmann propongono novanta video girati in quindici città diverse. Labour in a Single Shot 
(2011-2014) attinge dagli albori della storia del cinema. Ispirandosi a uno dei primi film mai realizzati, La Sortie de 
l’usine Lumière à Lyon (1895), nel quale i fratelli Lumière mostravano con una sola inquadratura operaie e operai 
all’uscita della fabbrica, Farocki e Ehmann hanno visitato quindici grandi città e in collaborazione con video- artisti e 
operatori locali hanno prodotto oltre quattrocento cortometraggi sul tema del lavoro. I filmati, girati in un unico 
piano sequenza, presentano il lavoro retribuito e non retribuito, materiale e immateriale, tradizionale e 
contemporaneo, industriale e preindustriale, il tutto da una doppia prospettiva: da un lato le azioni individuali, 
dall’altro il contesto sociale coercitivo in cui queste si compiono.  
Yuri Ancarani esplora il lavoro invisibile, mostrando nei suoi tre video – Il Capo (2010), Da Vinci (2012) e 
Piattaforma Luna (2011) –  individui intenti a svolgere compiti estremamente delicati. Nel primo il capo delle cave 
di marmo di Carrara con un elegante gioco di mani fornisce ai suoi uomini indicazioni precise quanto rischiose. 
Dirigendo la sua orchestra con gesti sublimi sullo sfondo delle vette e degli strapiombi delle Alpi Apuane, l’uomo 
lavora in un frastuono assordante, che nell’opera suona tuttavia come un paradossale silenzio. Nel secondo un 
chirurgo opera con il sistema Da Vinci, muovendosi nell’interregno fra il corpo e la macchina. Nel terzo i ricercatori 
degli abissi a bordo della loro capsula subacquea discendono lentamente verso il fondo degli oceani. “Volevo seguire 
da vicino una professione così estrema”, dice Ancarani. “Abbiamo vissuto per tre giorni in una camera iperbarica 
sotto una pressione elevatissima insieme ai sommozzatori, che sono stati i nostri attori. Abbiamo mangiato e 
dormito con loro, a volte respirando elio e parlando con un tono di voce distorto come Duffy Duck. È stata 
un’esperienza molto intensa. Spero di essere riuscito a restituirla nel film”, spiega l’artista.  
L’opera di Ali Kazma è incentrata sul lavoro nelle sue diverse forme: il lavoro manuale presso le officine Alessi 
(Household Goods Factory, 2008), l’azione meccanica degli impiegati d’ufficio (O.K., 2010), la produzione 
ipertecnologica di automobili in uno stabilimento Audi (Automobile Factory, 2012). Kazma e Ancarani si 
concentrano  entrambi sul ritmo del lavoro, dei lavoratori all’opera, dei loro gesti, cercando di catturare la “musica” 
che ne scaturisce. I video di questa mostra mettono in luce il cambiamento fisico in atto nel mondo dell’industria, 
vagano senza sosta negli impianti che si svuotano, mentre in altri luoghi le macchine continuano a battere e 
fischiare e in altri ancora la produzione procede nel silenzio assoluto, ma a ritmo vertiginoso e ad altissima 
precisione. Queste opere ci accompagnano attraverso realtà produttive semideserte perché completamente 
digitalizzate, così come in fabbriche abbandonate e ormai in disuso. Ci offrono immagini intense degli ambienti di 
lavoro e di commercio più diversi: dall’attività artigianale di un singolo individuo alla produzione di massa, dal lavoro 
umano a quello robotizzato, dalla produzione di energia a quella di beni e servizi high-tech, dallo sviluppo del 
prodotto alla contrattazione commerciale, dalle sfide di natura legale alle questioni strutturali ed esistenziali legate 
al sistema economico e alle sue forme di organizzazione collettiva della vita e del lavoro.  



In Empty  (2006), Willie Doherty riprende un palazzo per uffici vuoto a Belfast. Spostandosi tutt’intorno munito di 
macchina fotografica, l’artista scatta innumerevoli fotografie che monta poi in un film. Vediamo l’edificio con la 
vernice che si stacca dai muri e le parti metalliche aggredite dalla ruggine, nel mutare della luce al passaggio delle 
nuvole che coprono il sole. Il lento orbitare del punto di vista trasforma progressivamente l’immobile in un simbolo 
del vuoto, del passato, dell’inutilità legati al momento in cui il lavoro si ferma e le fabbriche chiudono.  
In Factory (2003), Chen Chieh-jen tratta il crollo dell’industria tessile avvenuto a Taiwan a cavallo del 2000. 
L’artista racconta: “Negli anni sessanta, a seguito delle politiche della Guerra Fredda e grazie al basso costo del 
lavoro, Taiwan è diventata un importante centro industriale a livello mondiale. A partire dagli anni novanta, le sue 
industrie ad alto impiego di manodopera sono state via via delocalizzate verso zone in cui il costo del lavoro era 
ancora inferiore come conseguenza dei fenomeni di globalizzazione. La riduzione dei posti di lavoro e la chiusura 
delle fabbriche di Taiwan hanno costretto molti operai a una prolungata condizione di disoccupazione. Nel 2003, ho 
proposto a molte donne che avevano lavorato negli stabilimenti dell’industria di abbigliamento Lien Fu per più di 
vent’anni di interpretare in questo filmato il loro vecchio ruolo di operaie, in quella che era stata la sede della loro 
attività”. Poiché le donne erano disponibili a collaborare al video a patto di non dover parlare, questa sorta di re-
enactment del lavoro nella ex fabbrica di tessuti somiglia a una pièce teatrale muta, messa in scena nei capannoni, 
tra gli oggetti abbandonati dopo la chiusura.  
La produzione robotica di alta precisione nello stabilimento Audi del video di Ali Kazma e la fabbrica in disuso di 
Chen Chieh-jen sono messe a confronto con la videoinstallazione di Pieter Hugo, che mostra su dieci monitor 
l’orrore della discarica di Agbogbloshie, alla periferia di Accra, capitale del Ghana. L’opera, dal titolo Permanent 
Error (2010), si presenta in forma di reportage fotografico, libro e video. Qui si stagliano sugli schermi dieci 
individui che ci guardano, alle loro spalle intere distese di rifiuti elettronici, computer usati, rottamati da migliaia di 
persone. “Bruciano queste apparecchiature finché i fili metallici dei cavi non sono messi a nudo, e così le materie 
prime più pregiate presenti nei chip e nei circuiti stampati. Niente di tutto ciò è privo di sostanze tossiche, la lista 
pressoché infinita di quelle che finiscono nell’acqua, nell’aria e nelle mani di questa gente va dal piombo al cadmio, 
dal mercurio al cromo. E non esistono indumenti di protezione, per dirla tutta non esistono nemmeno attrezzature. 
L’era dell’informatica e l’età della pietra entrano in una collisione inarrestabile” (Freddy Langer, “Frankfurter 
Allgemeine Zeitung”).  
Oggi il mondo del lavoro cambia a ritmo quasi quotidiano: ciò che valeva ieri, domani non avrà più valore, ciò che 
facciamo oggi potrebbe in tempi brevi non avere più alcun senso. La straordinaria rapidità dello sviluppo tecnologico 
ci disorienta, crea un senso di insicurezza, smarrimento, provvisorietà, forse addirittura angoscia, sia nel singolo 
individuo sia – a seconda dei paesi e dei continenti – in intere categorie professionali. Tutti ci poniamo le stesse 
domande: come funzioneranno, in futuro, le regole del vivere e del lavorare insieme? Quale sarà il rapporto tra 
dimensione globale e dimensione locale, tra intelligenza artificiale ed essere umano, tra ricchi e poveri, tra vincitori 
e perdenti? Quali saranno le nuove dinamiche, i riti e i rituali con cui organizzeremo la nostra quotidianità? Esistono 
città letteralmente costruite intorno alle fabbriche, nate come conseguenza diretta della fondazione di un’industria: 
che genere di città sono e come funzionano? Cosa unisce le fabbriche del futuro alle città, alla collettività? E dove 
vanno a finire le immense quantità di rifiuti che produciamo, come le smaltiamo, dove possiamo collocare i rifiuti 
elettronici della contemporaneità? Nella sua Ein Konzern, eine Stadt (2015-2016), videoinstallazione in cinque 
parti, Eva Leitolf affronta il rapporto che lega fabbrica e industria con la città circostante, prendendo come 
esempio gli stabilimenti Volkswagen di Wolfsburg. Fredde fotografie in bianco e nero, nello stile degli anni 
cinquanta, si intrecciano a parole che indagano, interrogano; la politica aziendale si misura con i processi sociali e le 
questioni amministrative, urbanistiche e culturali. In The Case (2015), Gabriela Löffel inscena un caso giuridico 
fittizio, trattato all’Organizzazione Mondiale del Commercio a Ginevra nell’ambito della “ELSA Moot Court 
Competition on WTO Law”. Si tratta di una competizione fra giovani giuristi divisi in due squadre: da un lato il team 
della rinomata Harvard Law School di Cambridge (USA), che nella finale compare in veste di accusatore, dall’altra 
l’Università Nazionale Capodistriana di Atene. In questo caso un finto stato africano, la “Federal Republic of 
Aquitania”, viene citato in giudizio presso il tribunale del WTO da un altro stato africano altrettanto immaginario, lo 
“United Kingdom of Commercia”, per aver violato il diritto all’acqua. Löffel punta lo sguardo sulle immagini in 
bianco e nero che scorrono fredde e inquietanti su due monitor, mostrando il cosiddetto “momento originario”, cioè 
il momento “in cui il linguaggio diventa retorica e dunque uno strumento mirato del discorso e della politica. Questo 
processo, nel quale le leggi vengono declamate e discusse in forma retorica, è anche e soprattutto un momento 
politico in cui viene messo a nudo il potere della parola”. (Gabriela Löffel) 



Nei due video di Julika Rudelius Rituals e Rites of Passage, il tema viene trattato in forma diversa. In Rites of 
Passage (2008) vediamo alcuni giovani uomini che vengono introdotti dai loro mentori alle regole di 
comportamento della leadership, mentre in Rituals (2012) osserviamo dei ragazzi cinesi in un mercato di stoffe che 
riproducono i gesti e gli atteggiamenti dei protagonisti della pubblicità. “In Cina le immagini della pubblicità 
seducono e influenzano comportamenti, stile e linguaggio del corpo, esattamente come accade in qualsiasi altro 
luogo, dando forma a un linguaggio che accomuna due culture apparentemente diverse. Avvicinandosi all’opera lo 
spettatore si imbatte nelle immagini di giovani uomini androgini che posano in mezzo al traffico cittadino in 
atteggiamenti seduttivi. Il contrasto tra questi personaggi e lo scenario urbano che li circonda rivela l’artificiosità 
della gestualità esibita, e quindi la reale natura di un erotismo che è in realtà banale pornografia commerciale, 
ponendo degli interrogativi sul vero ruolo di questi giovani... Un’imitazione a buon mercato del possesso, un lusso 
usa e getta  - un bel bagno di nullità”. (Julika Rudelius) 
Le regole di comportamento sono anche il tema del video di Thomas Vroege, nel quale l’artista indaga la posizione 
apparentemente intoccabile dei banchieri. Osserviamo uomini che sembrano avere il mondo ai loro piedi e ci 
chiediamo chi sono e cosa provano. Come si sentono quando perdono il controllo e le loro certezze cominciano a 
vacillare? In So Help Me God (2014), Vroege ci accompagna in un viaggio dal forte impatto visivo e poetico nel 
mondo della finanza dopo la crisi, per mostrarci il lato umano di un universo chiuso come quello delle banche nelle 
cities. “Il problema strutturale”, scrive la sociologa Christina von Braun, “risiede a mio parere nel fatto che tutti 
coloro che lavorano in campo finanziario devono sapersi destreggiare con un elevato grado di astrazione. Soprat-
tutto oggi che il denaro è solo un simbolo. Più guadagnano, più temono – a ragione – il momento in cui il denaro 
guadagnato non sarà altro che una serie di zeri. A ogni nuovo guadagno la paura cresce e questa – non l’avidità – 
diventa la molla che fa scattare il desiderio di fare ancora più soldi e di farne sempre più velocemente. La paura è un 
impeto che lascia l’uomo in balia dei sentimenti – e con il senso di impotenza cresce anche il bisogno di denaro”.  
Nel video JJA (2012), Gaëlle Boucand propone l’autoritratto di un profugo francese della finanza che da circa 
vent’anni ha trasferito la sua residenza in Svizzera. JJA – queste le iniziali dell’uomo – rimugina sulla sua proprietà 
offrendo un’immagine a volte quasi surreale di se stesso e dei i propri valori: il senso del denaro, le battaglie con gli 
avvocati e gli svizzeri, la passione per gli impianti di allarme, la paura di essere truffato o derubato. Il fotografo e 
geografo Ad Nuis ha deciso di viaggiare alla volta di Baku, in Azerbaigian, sede dal 2005 del più grande oleodotto 
del mondo, che va dalla Georgia alla Turchia. Il video di Nuis, Oil & Paradise (2013), analizza con ironia il recente 
benessere raggiunto dall’ex stato sovietico. Non molto tempo fa l’Azerbaigian, oggi retto da una rigida dittatura, ha 
organizzato l’Eurofestival. La manifestazione è stata l’occasione per ostentare la nuova, sfacciata ricchezza del 
paese che si candida, tra l’altro, come organizzatore della Coppa del mondo di calcio e dei Giochi olimpici. I diritti 
umani non compaiono nell’agenda del governo e soltanto un privilegiato gruppo di persone può godere di questa 
agiatezza. Tuttavia, pare che anche in Occidente vi siano precisi interessi al riguardo. La posta in gioco è piuttosto 
elevata. Per dirla con le parole di Nuis: “Siamo di fronte a una geopolitica degna della Champions League”.  
A conclusione della mostra, uscendo dalla PhotoGallery, troviamo infine Flocking di Armin Linke (2008, con Ulrike 
Barwa- nietz, Maša Bušic, Irene Giardina, Herwig Hoffmann, Johanna Hoth, Giuseppe Lelasi, Samuel Korn, Renato 
Rinaldi, Marc Teuscher). Il progetto, a metà strada tra ricerca scientifica e produzione artistica, è stato elaborato 
nel corso di una collaborazione tra il Centro per la Meccanica Statistica e la Complessità (SMC) dell’Università La 
Sapienza di Roma, lo ZKM (Centro per l’Arte e la Tecnologia dei Media) di Karlsruhe e le facoltà di Fotografia e 
Media Art 3D dell’Università delle Arti e del Design di Karlsruhe. Grazie all’uso innovativo di tecniche di ripresa e 
visualizzazione in 3D, i risultati della ricerca dell’Università di Roma ci offrono nuove conclusioni sul comportamento 
degli stormi di uccelli. Il video mostra le traiettorie dei singoli uccelli quando volano insieme. I dati che risultano da 
queste immagini fortemente suggestive sono interessanti non solo per i biologi e i fisici, ma anche per gli 
economisti, i sociologi e per noi tutti, fornendo delle risposte alla domanda: come vivremo e lavoreremo insieme in 
futuro? 
Oggi la realtà viene percepita come un insieme di piani paralleli che si affiancano, si susseguono, si sovrappongono. 
La mostra ne traccia un resoconto visivo attraverso una selezione di video che si configurano come piccole galassie, 
nelle quali la singola opera ha un valore autonomo ma trova il suo significato soprattutto in relazione alle altre, di cui 
diventa di volta in volta commento, critica, o tacita risposta. Per essere compreso a fondo e assimilato, il percorso 
espositivo richiede del tempo in più rispetto alla norma: ciascun visitatore è invitato a trovare il proprio ritmo. Solo 
così l’intensità spesso toccante, la forza e la ricchezza di queste immagini in movimento potranno restituire con 
forme, meccanismi narrativi e linguaggi visivi diversi, l’evoluzione del mondo del lavoro e della nostra vita. 


