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Art Kane è il leggendario fotografo 
che, alle 10 di un mattino di agosto 
del 1958, immortalò per la rivista 
“Esquire” ben 57 campioni del jazz su 
un marciapiede della 126ma Strada, ad 
Harlem, ignaro di aver creato l’immagine 
più significativa della storia del jazz, 
universalmente nota come “The Great Jazz 
Day in Harlem”. Una foto che da sola gli è 
valsa la medaglia d’oro dell’Art Directors 
Club di New York. 
Da allora il suo obbiettivo si è posato sui 
grandi del rock, del pop, del soul e ancora 
del jazz, dai Rolling Stones a Bob Dylan, 
ai Doors, a Janis Joplin, ai Jefferson 
Airplane, e ancora Frank Zappa, i Cream, 
Sonny & Chér, Aretha Franklin, Louis 
Armstrong, Lester Young, creando una 
serie infinita di icone, come, una su tutte, 
quella memorabile degli Who avvolti nella 
bandiera britannica. 

Questo per gli appassionati della musica. 
Ma Art Kane è stato molto di più. È stato 
uno dei veri maestri della fotografia del 
XX° secolo, le cui immagini visionarie 
hanno influito sulla coscienza sociale 
di più di una generazione e lasciato 
un segno sulla cultura mondiale. 
Immagini che oggi sono nelle collezioni 
permanenti del Museum of Modern Art 
e del Metropolitan Museum of Art. Ma 
quasi nessuno sa che il loro creatore si 
considerava “un povero bastardo per il 
quale il mondo reale, semplicemente, non 
ha il bell’aspetto che dovrebbe avere. La 
mia intera filosofia di vita sta lì, sul muro 
del mio studio tappezzato di mie foto. 
Sta lì col suo orribile vestito, le gambe 
grasse spalancate e le mani tozze sui 
fianchi abbondanti”.

A Kane non interessava l’apparenza delle cose, ma come potevano farlo sentire. 
Kane è stato un illusionista, il maestro di un impressionismo fotografico che 
ancora oggi sollecita emozioni e distilla idee. Venezia continua ad essere a 
rischio, le rockstar annunciano sempre un qualche Nuovo Mondo, la solitudine 
nell’era di Internet è ancor più cosmica, e Kane, con un’attualità stupefacente, 
proiettava già tutto questo in un mondo di fantasia che pare amplificare la 
realtà di oggi. 
Tutte le fotografie di Kane sono pervase dalla sua incontenibile passione per 
la vita, per l’uomo, per la cultura popolare. Le sue sono immagini pensanti, 
visioni che comunicano sempre un personalissimo punto di vista, sul razzismo 
e sulla guerra, sul misticismo o sul sesso, sulla moda o sulla musica. Nessuna 
preoccupazione di “stile”, una tecnica fotografica intuitiva e disarmante nella 
sua semplicità, e poi una varietà impressionante di spunti, angolazioni di 
ripresa improbabili, ambientazioni singolari, colori saturi. Nulla appare come 
ce lo aspetteremmo: le immagini suggeriscono, provocano, spiazzano, ma tocca 
a chi guarda completare il quadro.   

Art Kane (1925-1995) è cresciuto nell’East Bronx, a New York, tra i rifugiati della 
Russia zarista (la famiglia Kanofsky vi si era trasferita nel 1932 dall’Ucraina), ha 
combattuto la Seconda Guerra Mondiale in Francia in un pittoresco contingente 
addetto a carri armati gonfiabili che dovevano depistare i tedeschi, è diventato 
l’art director più giovane della Storia sotto la guida del grande Alexey 
Brodovitch, per poi avviare, alla fine degli anni Cinquanta, una personale 
odissea creativa che lo ha reso uno dei maestri assoluti della fotografia.  

In pochi anni Kane ha rivoluzionato questa forma d’arte, scoprendo tecniche 
nuove e personalizzandone altre per liberarla dal suo presunto “verismo”. La 
fotografia di Kane è energia pura, vera immaginazione al potere: “La realtà per 
me non è mai all’altezza delle aspettative visive che genera”, ha detto. “Più che 
registrarla con le mie foto, mi preme condividere il modo in cui sento le cose”.   

In alto: Art Kane seduto alla batteria 
di Keith Moon, 1968. Pagina a fronte: 
The Who with children, “Life”, 1968.

“Great Jazz Day In Harlem”, 1958: 1. Hilton Jefferson; 
2. Benny Golson; 3. Art Farmer; 4. Art Blakey; 5. Wilbur Ware; 

6. Chubby Jackson; 7. Johnny Griffin; 8. Dickie Wells; 9. Buck 
Clayton; 10. Taft Jordan; 11. Zutty Singleton; 12. Red Allen; 
13. Tyree Glenn; 14. Sonny Greer; 15. Jimmy Jones; 16. Miff 

Mole; 17. Jay C. Higginbotham; 18. Charles Mingus; 
19. Jo Jones; 20. Gene Krupa; 21, Osie Johnson; 

22. Max Kaminsky; 23. George Wettling; 24. Bud Freeman; 
25. Pee Wee Russell; 26. Buster Bailey; 27. Jimmy Rushing; 

28. Scoville Brown; 29. Bill Crump; 30. Ernie Wilkins; 
31. Sonny Rollins; 32. Gigi Gryce; 33. Hank Jones; 34. Eddie 

Locke; 35. Horace Silver; 36. Luckey Roberts; 37. Maxine 
Sullivan; 38. Joe Thomas; 39. Stuff Smith; 40. Coleman 

Hawkins; 41. Rudy Powell; 42. Oscar Pettiford; 43. Sahib 
Shihab; 44. Marian MacPartland; 45. Lawrence Brown; 

46. Mary Lou Williams; 47. Emmett Berry; 48. Thelonious 
Monk; 49. Vic Dickenson; 50. Milt Hinton; 51. Lester Young; 

52. Rex Stewart; 53. J.C. Heard; 54. Gerry Mulligan; 
55. Roy Eldrige; 56. Dizzy Gillespie; 57. Count Basie.
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Kane ha attraversato gli anni Sessanta, Settanta e 
Ottanta come una furia, rivoluzionando la fotografia 
commerciale, l’immagine di moda, il ritratto di 
celebrità e il nudo, grazie ad un utilizzo spericolato 
del grandangolo e di pellicole dai colori ipersaturati. 
La sua filosofia non ammetteva concessioni: “Le foto 
in concerto sono una perdita di tempo”, diceva, “Se 
vuoi fotografare l’essenza di un performer, devi 
afferrarlo, possederlo. Devi possedere le persone, e 
poi trasformarle in quello che tu vuoi raccontare di 
esse”.

In anni in cui la tecnologia delle macchine 
fotografiche, ancora analogiche, progrediva ad una 
velocità parossistica, il formato 35mm fu per Kane 
liberatorio: “Amo l’aspetto ritualistico del mezzo, il 
senso embrionico di perdermi nella finestra magica 
del mirino, l’incredibile gratificazione di trovarmi nel 
tempio da me stesso creato. Apparivo ridicolo con la 
mia giacca sulla testa perché nessuno usava coprirsela 
scattando con una 35mm, ma io amavo quell’alienazione, 
l’essere totalmente rimosso dal mondo esterno, come se 
avessi a disposizione un mio piccolo teatro personale”. 
Gli anni Cinquanta anticiparono anche la rivoluzione 
del colore che Kane colse al volo, sapendo bene, grazie 
alla sua pluripremiata esperienza di 
art director, come impaginare le sue 
visioni e soprattutto come selezionarle. 
Il suo editing ferocemente chirurgico 
ha lasciato rarissimi scatti alternativi 
nel suo pur sterminato archivio: “Capii 
subito che la fotografia può anche essere 
un atto di rifiuto, che ti lascia scegliere 
cosa lasciar fuori dall’immagine”. 
Kane affinò il suo talento su testate 
mitiche come “Look”, “Life”, “Esquire” 
e “McCall’s”, ormai defunte ma all’epoca 
prodighe di compensi favolosi pur di 
ottenere da lui immagini che “eliminano 
il piccolo e il brutto per enfatizzare 
il grande e l’eroico”, spingendo sulla 
strada della visionarietà anche quando 

la moda bussò alla sua porta nella persona 
di Diana Vreeland, la potente signora di 
“Vogue”. Dalla profondità di campo e dalla 
marcata distorsione del grandangolo 21mm 
(inventato proprio in quegli anni) al “fuoco 
selettivo” ottenuto con teleobbiettivi come 
il 180mm e il 500mm, il vocabolario visivo di 
Kane si arricchiva anche di immagini spesso 
e volentieri concepite per essere guardate 
rovesciate a testa in giù e di geniali 
montaggi di due diapositive, accuratamente 
sovrapposte nello stesso telaietto spesso 
fuori registro (i cosiddetti “sandwiches”). 
Invenzioni abusate in seguito da molti, ma 
di cui, tra gli anni Sessanta e i Settanta, 
Kane è stato un autentico pioniere: “Il 
sandwich è solo uno dei tanti modi di 
comunicare, come un grandangolo o una 
sovraesposizione. Lo uso come uno strumento 
poetico per fuggire dal fotorealismo. È 
come la vita. Le cose accadono, ma non sono 
necessariamente drammatiche, finché non 
fai un passo indietro e ne catturi l’essenza 
basandoti sulla tua memoria. La memoria 
è straordinaria. Quando hai l’audacia di 
estrarre un’immagine dal mondo vivente e 
unidimensionale, hai eliminato odori, tatto, 
suono, e gli hai messo intorno una cornice 
eliminando la visione periferica. In questo 
senso nessuna foto è la verità, non importa 
quanto realistica sia l’immagine, o quanto 
normale sia l’obbiettivo. Mentono tutte, 
perché noi montiamo sempre. Nella visione 
normale cogliamo una cosa alla volta, ma 
muoviamo sempre gli occhi combinando di 
continuo tutti gli elementi”. 

Art Kane è stato la mia principale fonte di 
ispirazione, il mio vero motore creativo, 
quando ho cominciato ad avvicinarmi 
alla fotografia nei primi anni Settanta. 
La musicalità delle sue immagini, la loro 
inventiva audace, indicavano una strada ricca 
di appassionanti avventure e deviazioni per 
un fotografo in erba quale ero, e così è stato 
fino alla sua scomparsa nel 1995 e anche oltre. 

È quindi con grande orgoglio che Wall Of 
Sound Gallery inaugura oggi un percorso 
di collaborazione con l’Art Kane Estate, 
nella persona del figlio di Art, Jonathan, 
anch’egli valente fotografo nonché batterista 
multiforme, e di sua moglie Holly, con 
un’operazione di recupero assolutamente 
“made in Italy” di queste storiche immagini.
La primavera scorsa, sotto la supervisione 
di Holly, un’ampia selezione di diapositive 
originali è stata scansionata, restaurata e 
stampata nella nostra galleria. Un lavoro che 
sarebbe stato impensabile senza l’empatica 
creatività di Anna Fossato, la precisione 
puntuale di Cristina Pelissero e la fattiva 
partnership di Digigraphie by Epson. 
Il miglior auspicio ora è che “Pictures From A 
Visionary Photographer” possa contribuire ad 
una rapida e meritata rivalutazione dell’opera 
di Art Kane nel panorama della fotografia 
internazionale. Un’opera ancora oggi senza 
rivali.

GUIDO HARARI, Wall Of Sound Gallery

In alto da sinistra: Cristina Pelissero, 
Holly Kane e Guido Harari con la prima 
stampa di “We the people”, una delle 

immagini più famose di Art Kane. 
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“Penso ad Art Kane come ad un colore acceso, diciamo, 

come ad un sole color zucca in mezzo ad un cielo blu. Come 

il sole, Art fissa il raggio del suo sguardo sul suo soggetto, 

e quel che vede, lui fotografa – e di solito si tratta di 

un’interpretazione drammatica della sua personalità”. 

— Andy Warhol
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INDICE FOTOGRAFIE

P.1  WITH GOD ON OUR SIDE, “Esquire”, 1970
Per Kane una moderna crocefissione poteva essere il 
giusto simbolo per illustrare l’amara condanna da parte 
di Dylan di ogni guerra americana. Non avendo ricevuto 
l’autorizzazione a scattare nella camera della morte del 
penitenziario di Sing Sing, Kane la ricreò nel suo stu-
dio e poi combinò due diapositive identiche in un “san-
dwich” che risultasse più simbolo che fotografia. 

PP.2/3  GREAT JAZZ DAY IN HARLEM, “Esquire”, 1958
Il primo commissionato di Kane da fotografo professioni-
sta. 57 grandi del jazz radunati su un marciapiede della 
126ma, a Harlem, alle 10 del mattino? Missione impossi-
bile, ma non per Kane che si trovò in una mano una Has-
selblad prestata da Milton Greene e nell’altra una copia 
del “New York Times” come megafono. Ecco lì Thelonius 
Monk, Gerry Mulligan, Count Basie, Dizzy Gillespie, Char-
les Mingus, Lester Young e molti altri. “Mi era venuta 
in mente questa idea pazzesca e vederla materializzarsi 
davanti ai miei occhi fu una rivelazione. In quel momento 
seppi cosa avrei voluto fare della mia vita. Volevo essere 
un fotografo”. Questa foto è stata ricreata almeno una 
dozzina di volte da musicisti di ogni generazione ed è 
stata oggetto di un libro e di un documentario. 

P.5  THE WHO WITH CHILDREN, “Life”, NYC 1968
Variante dell’immagine a pp. 2/3.

P.8  DOVE OF PEACE, “Look”, 1968
Kane doveva illustrare per “Look” i temi scottanti della 
campagna presidenziale del 1968. Non esitò a far soffo-
care una colomba e la fotografò in Central Park. “A volte 
devi scegliere tra offrire il meglio che puoi dare, anche 
se non ti fa piacere, oppure nulla, il che è tremendo”.
 
P.9  SONGS OF FREEDOM, “Look”, 1965
Uno dei “sandwich” più riusciti mai realizzati da Kane e 
un messaggio di potente immediatezza. La saracinesca fu 
fotografata a New York, dirimpetto ad un magazzino. È 
incredibile come, osservando gli occhi del ragazzo, essi 
sembrino davanti e non dietro la griglia di metallo. 

P.10  WHO KILLED DAVEY MOORE, “Esquire”, 1970
Un’altra immagine ispirata ad una canzone di Bob Dylan. 
Il cantautore ha sempre condannato ogni genere di sfrut-
tamento e in questo brano aveva adottato la morte di un 
pugile nero a simbolo di una lotta annosa. Kane sapeva 
che un pugile morto sul ring poteva sembrare semplice-
mente al tappeto, ma un pugile crocefisso? Finì per cre-
are una specie di resurrezione capovolgendo l’immagine 
in modo che il pugile sembrasse volare. 

P.10  LAY LADY LAY, “Esquire”, 1970
Per Lay Lady Lay Kane optò per un’immagine ovvia “perché 
questo Dylan aveva fatto con un disco di canzoni d’amore 
come Nashville Skyline, un omaggio semplice al vivere 
in armonia con la persona che ami. Dylan aveva mollato 
le canzoni di protesta, si era sposato ed era diventato 
padre, il tutto dopo un terribile incidente di moto. Era 
uscito da queste esperienze completamente trasformato 
e aveva scritto questa splendida canzone d’amore”. 

P.11  BOB DYLAN, “McCall’s”, 1966
Per questa foto Dylan dovette essere letteralmente inse-
guito da Kane su un tetto del Sunset Strip, a Los Angeles. 
Separatosi da poco dalla seconda moglie, il fotografo 
doveva raggiungere i suoi due figli ad Aspen per una 
breve vacanza. “Starò qui finché avrò ciò che voglio”, 

urlò spazientito a Dylan, “e più filo da torcere mi darai, 
più tempo ci vorrà. Voglio vedere i miei figli domani, ma 
ogni ostacolo che mi metti davanti riduce il tempo che 
potrò passare con loro”. Kane notò che gli occhi di Dylan 
si erano inumiditi, ma, pur commosso, il cantautore con-
tinuò a eluderlo finché Kane, trionfante, lo cacciò in un 
angolo da cui non potè più uscire. 

PP.12/13  THE WHO CLASSIC, “Life”, NYC 1968
L’altra immagine musicale più famosa di Kane. Ispirata 
ad una foto di Cartier-Bresson del 1937, essa nacque 
dapprima in studio, ma l’irrequieto fotografo preferì 
trasferire la band inglese davanti al monumento in Mor-
ningside Park: “Gli Who per primi si erano vestiti con 
giacche ricavate dalla bandiera britannica. Era l’inizio 
di una ribellione nei confronti delle istituzioni e volevo 
un’ambientazione che desse un’idea di impero e di tradi-
zione, data dal monumento sullo sfondo”. Un monumento 
che risulta curiosamente piccolo nello scatto alternativo 
che include due giovanissimi spettatori (p. 4). Gli Who 
piacquero molto a Kane: “Straordinari. Mi sembravano 
piccoli mascalzoni graziosi, che mi fecero pensare a Di-
ckens, Oliver Twist, la gang di Fagin”.  

P.14  CREAM, “Life”, 1968
“Eric Clapton, Ginger Baker e Jack Bruce - i Cream - erano 
i campioni del blues elettrico contemporaneo. Li fotogra-
fai a Chads Ford, Pennsylvania, sulle rotaie di una ferro-
via, uno dei simboli del blues, del viaggio, del tempo che 
scorre. Il sole, qui come nella maggior parte delle mie 
immagini, ha una grande importanza: la testa di Ginger 
sembra prendere fuoco e il sole che tramonta aggiunge 
una nota di tristezza che inseparabile dal blues”. 

P.15  THE ROLLING STONES, “McCall’s”, 1966
I “cattivi ragazzi” del rock. Senza premeditazione Kane 
comprò alcune cartoline raffiguranti la regina Elisabetta 
II. Desiderava che la band se ne venisse fuori con qualco-
sa di irriverente. Ovviamente “McCall’s” non pubblicò le 
immagini “proto-punk” di Keith e Brian che mordicchia-
no le cartoline della Regina, e si limitarono a proporre 
questa ripresa del gruppo dal basso col grandangolo, che 
avrebbe ispirato schiere di fotografi rock negli anni a 
seguire.

PP.16/17  JANIS JOPLIN, “Life”, 1968
Janis Joplin era l’icona tragica del rock al femminile e 
Kane la fissò senza pietà in un’immagine che, fin dal ta-
glio “estremo”, suggerisce l’inarrestabile caduta della 
cantante nell’inferno della droga e della depressione. 

P.18  LOUIS ARMSTRONG, “Esquire”, Death Valley, 
1959 (scatto alternativo inedito)
Un piccolo aereo vola da Las Vegas verso il deserto di 
Mojave. A bordo Louis Armstrong, Art Kane, il pilota e 
la sedia a dondolo della foto. “Volevo fotografarlo così 
com’era: un uomo anziano in un deserto al tramonto, con 
lo sguardo al proprio passato, seduto su una sedia a don-
dolo, la stessa della canzone Old Rockin’ Chair. Non mi 
andava di fotografarlo mentre sbuffava nella sua tromba. 
Il tramonto della vita di Armstrong? Più scontato di così, 
ma quando l’idea è giusta, è giusta e basta”. Un raro 
scatto in formato 6x6.

P.19  ARETHA FRANKLIN, “Esquire”, 1967
Volendo rappresentare le solide radici Gospel di una 
giovane Aretha Franklin, Kane insistette nello scuote-
re la sua macchina fotografica con movimenti circolari 
cercando di ottenere delle “aureole” negli occhi della 
cantante. Il trucco funzionò, ma ci volle l’ingrandimento 
di un dettaglio dell’immagine (cosa rara per Kane che in 

genere componeva a tutto formato) per raggiungere la 
perfezione.

P.20  JIM MORRISON, “Life”, 1968 
Jim Morrison fotografato nel ripostiglio della sua stanza 
all’hotel Chateau Marmont di Beverly Hills. Kane vi tra-
scinò dentro un televisore e lasciò che, nell’asetticità 
da obitorio di quell’insolita ambientazione, lo zapping 
di Morrison producesse immagini che il fotografo voleva 
sembrassero radiografie del plesso solare e dei pensieri 
più riposti del “Re Lucertola”.

P.21  FRANK ZAPPA & MOTHERS OF INVENTION, 
“Life”, 1968
“I musicisti di Zappa avevano un aspetto terrorizzante, 
ma scoprii che erano anch’essi genitori e con quel loro 
nome – le ‘Madri’ - l’idea della foto nacque in un baleno”. 
Kane li raffigurò nel suo studio come una grande famiglia 
felice, enfatizzando il contrasto tra l’aspetto minaccioso 
della band e la vulnerabilità dei neonati nudi da loro 
tenuti in braccio. “I neonati pisciarono dappertutto! Uno 
di loro pisciò in testa a Zappa, e la pipì finì sul cappello 
da cowboy di uno dei musicisti, e ancora sulla testa di un 
altro. Una specie di fontana di Trevi, che colsi bene con i 
miei flash, ma che ‘Life’ si rifiutò di pubblicare”.  

P.22  “VENICE SINKING”, “Look”, 1969
Forse lo scatto più memorabile di un servizio sullo spro-
fondamento di Venezia per “Look”, a conferma della tesi 
di Kane secondo cui una fotografia può trascendere la 
realtà e trasformare in simbolo l’essenza di una situa-
zione. “Volevo mostrare cosa succederebbe se Venezia 
sprofondasse d’improvviso nell’Adriatico davanti ai vo-
stri occhi”. 

P.22  SONNY & CHÉR, “McCall’s”, 1966
Questa immagine fu scattata nel 1966 per un articolo su-
gli idoli giovanili sulla rivista “McCall’s”. Kane dovette 
infilarsi una tuta da sub e posizionarsi con dei pesi ad-
dosso sul fondo della piscina della casa di Sonny & Chér 
a Beverly Hills. Gli toccò scattare centinaia di foto prima 
di ottenere questa immagine che anticipa di un quarto di 
secolo la copertina di Nevermind dei Nirvana. 

P.23  JEFFERSON AIRPLANE, “Life”, 1968
Quando nel ’68 venne chiamato da “Life” a fissare la nuo-
va rivoluzione musicale che aveva il suo epicentro a San 
Francisco e i suoi campioni nei Jefferson Airplane, Kane 
rimase indifferente alla dimensione omologante del con-
certo e preferì concentrarsi sulle persone: “Il volo è la 
loro ‘cosa’, qualunque tipo di volo, droga, fantasia, pur 
di decollare, di cacciarsi nella buca del coniglio. Sembra-
no preferire un look da cattivi da vecchio film western, 
in rivolta contro i valori rappresentati dai buoni”. Na-
sce qui il ritratto ambientato di Kane, privo di simboli 
e fronzoli, ma al prezzo di 3.000 dollari spesi di tasca 
propria dal fotografo per sei cubi di plexiglass in cui 
posizionare la band al centro di un deposito di gesso 
sull’East River, a New York. 

PP.24/25  A DAY IN THE LIFE, “Life”, 1969
Un altro mirabolante “sandwich”, quasi un test di Ror-
schach, realizzato a Londra dove Kane si recò per illustra-
re una serie di canzoni dei Beatles per “Life”. “Immagino 
che avrei potuto scattare questa foto nel mio studio, ma 
se ti servono dalle otto alle venti ore al giorno per fare 
quello che sai fare, dovresti godertela ogni tanto. Non 
ho scelto la fotografia per guadagnarmi da vivere, ma 
per vivere esperienze che danno colore e orizzonte alla 
mia vita, e che in ultima analisi riverberano nell’opera”. 

P.26  ANDY WARHOL, Champion Paper campaign, 1962
Il genio della Pop Art colto un attimo prima di una popo-
larità planetaria, col viso dipinto di vernice dorata. Un 
tributo alla maschera mortuaria di Tutankhamon o un’an-
ticipazione di Goldfinger?  

P.27  WE SHALL OVERCOME, “Look”, 1965   
Un bambino nasce senza pregiudizi. Kane riafferma un 
concetto quasi banale in un ritratto di studio di una 
semplicità disarmante. ”I negri hanno cercato di farsi 
ascoltare per più di trecento anni, ma i bianchi hanno 
sempre voltato loro le spalle. Ora, Signor Uomo Bianco, 
perché mai non ti giri a guardare? E se non ti abbrac-
ceranno al primo giro, considera quel che gli hai fatto 
passare. È valsa la pena all’epoca realizzare questa foto, 
ma oggi non è che un’immagine scontata, buona giusto 
per un calendario”.

PP.28/29  ISSEY MIYAKE RED, “Stern”, 1984
P.30  BALLOON MAN, Cacharel campaign, 1977
P.30  HOMAGE TO RICHARD LINDNER, “Viva”, 1972
P.31  ISSEY MIYAKE BLUE, “Stern”, 1984
Immagini di moda scattate in un arco di dieci anni, di-
vertite e dissacranti come l’omaggio coloratissimo al pit-
tore Richard Lindner, o solo più teatrali come quelle per 
lo stilista giapponese Miyake.  

PP.32/33  BEAUTIFUL GIRL, circa 1970 (inedito)
“Sandwich” assolutamente inedito, emerso dagli archivi 
di Kane durante la preparazione di questa mostra.

P.34  MARGRIT WITH SNAKE, “Queen UK”, 1970
Parte di una serie di foto per “Queen” intitolata “Art 
Kane’s New York”, questa immagine fu realizzata con la 
modella Margrit Rammè nell’appartamento di Kane a Gra-
mercy Park. Da sempre appassionato di serpenti, Kane 
trovò naturale lavorare su un simbolo così semplice per 
raccontare il rapporto uomo-donna. 

P.34  HOPI CHIEF 2, “Life”, 1971 (inedito)
Un altro spettacolare “sandwich”, inedito e alternativo 
rispetto all’immagine più famosa del capo Hopi presente 
a pp. 36/37.

P.35  RED BIKINI, “Vogue”, circa 1962
Ancora l’uso spregiudicato del grandangolo spinto da 
parte di Kane per delle foto di moda, dove il capo è mol-
to meno prioritario rispetto all’atmosfera e al soggetto. 

PP.36/37  HOPI CHIEF 1, “Life”, 1971
Kane trascorse tre settimane a fotografare per “Life” 
i luoghi sacri degli indiani d’America. Il soggetto qui 
raffigurato è un capo Hopi ultracentenario che Kane tra-
sforma con un “sandwich” in una sorta di montagna sacra 
(“Io sono la terra e la terra è me”, pare che il vecchio 
gli abbia detto): “È una grandezza emozionale quella che 
cerco di rendere, non la grandezza fisica”. 

PP.38/39  “WE THE PEOPLE”, “Look”, 1961
“La bandiera americana sembra essere stata creata ap-
posta per sventolare. La bandiera giapponese, col suo 
cerchio rosso, è impeccabile, la bandiera più bella del 
mondo, ma non vibra quando sventola. Ecco, le nostre 
tredici strisce e quella massa di stelle sanno muoversi in 
maniera così meravigliosa”. 

P.42  CORNWALL BEACH, “Harper’s Bazaar UK”, 1970  
L’immagine capovolta rimane un classico di Kane al pari 
del “sandwich”. Questa famosa “levitazione in forza di 
gravità” ha anticipato una serie di foto meditative di 
respiro mistico che sono purtroppo andate perdute. 
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Fondata dal fotografo Guido Harari, Wall Of Sound Gallery è 

una piccola capsula del tempo dove l’immaginario collettivo 

può riconnettersi con l’emozione visuale di 60 anni di 

musica. Qui appassionati e collezionisti possono ammirare ed 

acquistare le loro immagini preferite in edizioni numerate e 

firmate, oltre ad un’ampia selezione di libri rari e grafiche 

originali. Proprio nella città di Alba, magico cuore delle 

Langhe, possono ora incrociarsi, mostra dopo mostra, la 

passione per la musica e per la fotografia, e perché no, anche 

per l’enogastronomia. Per chi potesse seguirci solo a distanza, 

tutte le fotografie sono ordinabili sul nostro sito e vengono 

regolarmente spedite con il corriere in tutto il mondo.

Wall of  sound gallery
F I N E  A R T  M U S I C  P H O T O G R A P H Y



“La real tà 
per  me non è  mai 
a l l’a l tezza del le 
aspettat ive  v is ive 
che genera. 
P iù  che registrar la , 
con le  mie  foto  mi 
preme condiv idere 
i l  modo in  cui  sento 
le  cose” . 


