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ICONS  ï mostra fotografica di Elliott Erwitt  

da news@sudest57.com  

 

La mostra ripercorre la carriera e i temi principali del la poetica del grande 

fotografo e artista americano Elliott Erwitt (1928), attraverso 42 scatti da lui 
stesso selezionati come i più rappresentativi della sua produzione artistica. 

Sarà esposta inoltre una serie di 9 autoritratti, esclusivi di questa mostr a, che 
costituiscono un ñevento nellôeventoò. 

Tra gli autoritratti esposti anche quelli a colori in cui lôartista veste i panni di 
Andr® S. Solidor, alter ego inventato per ironizzare sul mondo dellôarte 

contemporanea e sui suoi stereotipi.  
Grande autore M agnum, reclutato nel 1953 allôinterno della celebre agenzia 

direttamente da Robert Capa, Elliott Erwitt ha firmato immagini diventate icone 

del Novecento. Tra queste, in mostra a Castelnuovo Magra alcune tra le più 
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celebri: il bacio dei due innamorati nell o specchietto retrovisore di 
unôautomobile, una splendida Grace Kelly al ballo del suo fidanzamento, 

unôaffranta Jacqueline Kennedy al funerale del marito, i ritratti di Che Guevara 
e Marilyn Monroe, alcune foto appartenenti alla serie di incontri tra i ca ni e i 

loro padroni, iniziata nel 1946.  
E ancora, gli scatti che Erwitt, reporter sempre in viaggio, ha raccolto per il 

mondo, a contatto con i grandi del Novecento ma anche con la gente comune. 
E i paesaggi, le metropoli. Gli scatti di denuncia, in cui al  suo sguardo di 

grande narratore, si mescola sempre ironia e leggerezza, e la sua capacità di 
trovare i lati surreali e buffi anche nelle situazioni più drammatiche.  

La mostra sarà corredata da una esclusiva pubblicazione curata da Erwitt 

stesso in collabo razione con Sudest57 e disegnata da Anders Weinar. Una 
collezione di stampe rilegate ed amovibili, ciascuna con testi inediti di 

backstage, scritti da Biba Giacchetti che collabora con Erwitt da circa 20 anni.  
Lôallestimento dellôesposizione, perfettamente adattato agli spazi assai insoliti 

della torre del Castello dei Vescovi di Luni ¯ stato curato dallôarchitetto Peter 
Bottazzi, gi¨ allestitore di numerose gallerie dôarte, musei e mostre in tutta 

Italia.  
 
 12 Giugno ï 11 Ottobre 2015  
Castelnuovo Magra (SP )Turris Magna ï Centro Storico, Piazza Querciola  

 
Orari:  Dal 12 Giugno al 13 Settembre: aperto tutti i giorni (escluso lunedì) dalle 10.00 alle 
12.30 e dalle 17.30 alle 22.30 - Dal 14 Settembre allô11 di Ottobre: aperto tutti i giorni 
(escluso lunedì) dalle 10.00 alle 12.30 e dalle 16:00 alle 19:30. 

Biglietti: Intero: ú 7, Ridotto: ú 5 (minori dai 10 ai 17 anni; ultrasessantacinquenni; gruppi 
di almeno 10 persone; residenti a Castelnuovo Magra; studenti fino a 26 anni), Gratuito: 
mino ri di 10 anni; guide tur istiche 

Informazioni: Tel. 0187/693837 - turismoesport@comune.castelnuovomagra.sp.it 

La fotografia futurista a Milano  
 

da  http://www.panorama.it/  
 

Alla Galleria Sozzani oltre 100 scatti d'epoca di 31 autori raccontano 

quarant'anni di ricerca fotografica  
 

A celebrare  i suoi primi  25 anni  di vita, la  Galleria Carla Sozzani  di  Milano  
presenta  la mostra Fotografia Futurista , aperta al pubblico a partire dal 10 

giugno e fino al 1° novembre 2015. Oltre  cento fotogr afie originali, scattate 
da 31 diversi  autori  tra i  primi del '900  e la  fine degli anni '40  e provenienti 

da svariate collezioni private e da fondi storici nazionali, sono al centro di 
un'indagine sul modo in cui i futuristi, nell'arco di mezzo secolodi att ività, 

hanno fatto fatto proprio il linguaggio fotografico  "per fissare l'invisibile della 
pulsione vitale e per trascrivere la realtà come creazione e divenire".  

Articolata in  quattro sezioni , l'esposizione ci conduce dalla prime   
sperimentazioni futurist e di  inizio secolo  fino alle  innovatrici ricerche degli anni 

'20  e '30, passando attraverso il fotodinamismo formalizzato dei fratelli 
Bragaglia, gli autoritratti di Depero, i fotomontaggi di Tato e le foto -

perfomance. Le opere esposte provengono dagli arc hivi della fondazione 

Fratelli Alinari, del Museo del Cinema e di Fotografia di Torino, del Museo 
Archivio di fotografia storica di Roma e gli archivi del MART di Trento e 

Rovereto.  

http://www.galleriacarlasozzani.org/
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Gustavo Bonaventura, Ritratto di Anton Giulio Bragaglia, sdoppiamento incosciente: 

fotografia spiritica truccata, fotodinamica, novembre 1913. Credits: Collezione Privata 

 
La prima sezione documenta le direzioni intraprese all' inizio del XX 

secolo  dalla fotografia per distruggere l'illusione di una mimesi naturalista e 
autoriv elarsi come immagine artificiale, non più riflesso della realtà ma 

costruita in studio: la cosiddetta  foto spiritica , spesso volutamente ludica e 
ironica, cioè scopertamente proposta come gioco; l' immagine doppia o 

sdoppiata  per catturare la sequenza del m ovimento; la ricerca di una 

scansione formale attraverso cui la realtà funzionale tende a diventare 
solo  ritmo astratto di luce o di linee ; il ritratto multiplo, effettuato con 

lacamera a specchi ; e il  fotomontaggio , con fini fantastici, umoristici o 
ludici, in cui Boccioni intravede subito unôimmagine della molteplicit¨ 

ontologica e pirandelliana dellôessere. 
All'invenzione del  fotodinamismo , o fotografia del movimento come energia 

in atto ad opera dei fratelli Anton Giulio e Arturo Bragaglia è dedicata la  
seconda sezione, come uno dei contributi più significativi del futurismo alla 

storia della fotografia. Esplorando la capacità fotografica di fissare un gesto 
repentino in termini di energia pura che trascende la massa corporea, i fratelli 

intuiscono la po ssibilità di coglierne solo la scia luminosa che interpretano 
come verifica di una realtà spirituale, come manifestazione della forza vitale 

che abita la materia.  
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Il  fotoritratto  che i futuristi hanno usato come veicolo di comunicazione ma 
anche come possi bilit¨ di restituire lôimmagine emblematica di se stessi come 

artisti dôavanguardia ¯ il tema del terzo approfondimento. Compensando la 
registrazione passiva della realtà da parte dello strumento fotografico, hanno 

inventato la foto -performance in cui lôartista consegna allôobbiettivo 
unôimmagine autoironica di s® come figura istrionica e clownesca. 

La quarta sezione è dedicata alle  ricerche degli anni '20  e '30  in cui i 
futuristi, in totale sintonia con le migliori avanguardie europee e ponendosi 

come corp o estraneo alla cosiddetta «cultura fascista», hanno praticato il 
fotomontaggio, il foto -collage, la composizione dôoggetti, i giochi di luci o di 

specchi, il teatrino dôombre, le simbologie magiche, misteriose o allusive delle 

cose sorprese in chiave di n atura morta, la metafora dei valori luminosi, la 
posa in costume come paradosso allegorico, sguardi che si pongono al di fuori 

dell'iconografia del regime.  
Accompagna la mostra l'omonimo  catalogo  pubblicato da Carla Sozzani 

editore, che raccoglie le testim onianze della ricerca fotografica futurista e dei 
suoi nuovi codici visivi.  

 
Fotografia Futurista , a cura di Giovanni Lista   

11 giugno -1° novembre 2015  -  Galleria Carla Sozzani , Corso Como 10, Milano  
 

Chi la rifà, la riaspetti  

di Michele Smargiassi da sm argiassi -michele.blogautore.repubblica.it  

 

 

Screenshot da Instagram  

S³, lôha rifatto. Del resto, ¯ quel che Prince fa da trentôanni: prende immagini 

altrui, artistiche, pubblicitarie, private, le rifotografa, magari le modifica un poô, 
e le espone -  e le vende -  come sue proprie opere.  

https://instagram.com/p/3MsKqdHWX1/
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Il suo  Cowboy  ñappropriato ò da una pubblicità di sigarette fu venduto per 
un milione di dollari nel 2005.  

I  tribuna li  peraltro  gli  danno  ragione  (come nel caso delle fotografie di 
Patrick Cariou di cui abbiamo già  parlato ) : le sue sono ope re dôarte 

trasformative, e dunque sfuggono alla mannaia del  copyright .  
Dunque, se siete utenti di Instagram,  con un poô di fortuna, o di sfortuna, 

potreste trovare il vostro  selfie  rifirmati da Prince in vendita a novantamila 
dollari. Non ne vedrete neanch e un centesimo, ovviamente. Se li godrà Richard 

Prince, il re degli artisti appropriazionisti.  
Così è successo pochi giorni fa:  Prince ha esposto, e messo in vendita, in 

una galleria di New York un certo numero di autoritratti femminili pescati con 

un occh io un poô malizioso dagli account  Instagram di altrettante signorine.  
Sconcerto, reazioni sui  social, ñma quandô¯ che farai vedere cosa sai fare 

tu?ò, solite polemiche sul diritto d'autore, solite invettive, niente, tanto Prince 
le ritwitta perfino e se la  gode.  

Ma forse ha trovato chi gli rende  pan per focaccia. Una delle appropriate, 
Selena Mooney alias Missy Suicide, titolare di un  brand  creativo, ha escogitato 

una contromossa.  
Si è a sua volta  appropriata  della sua stessa   fotografia appropriata da 

Prince, l'ha stampata nelle stesse dimensioni e caratteristiche, insomma in 
modo indistinguibile dall'altra, e  lôha messa in vendita per mille volte meno, a 

novanta dollari, da destinare in beneficienza.  
Bel colpo! Così almeno sembra,  così tutta la stampa ha salutato entusiasta 

e divertita la contromossa (diciamolo, Prince è più celebre che simpatico ai 
media), br ava, ben gli sta, così si fa, e adesso vediamo se l'appropriatore si 

lamenta per il furto ecc. ecc.  

E ok, forse non c'è altro da fare  che prenderla così, ma Missy Suicide si 
rassegni: può essere una consolazione, ma non è una rivincita.  

Perché quella contr o - appropriazione  non cambia nulla. Non demolisce 
nulla nella strategia cultralmente postmoderna e mercantilmente sempiterna 

del Prince artista quotato. Semmai, la conferma.  
Chi  compra  l'opera  appropriata di Prince compra un'opera quotata 90 mila 

dolalri, e  chi compra l'opera ri -appropriata di Missy compra un foglio che non 
vale quasi niente. Per questo Prince ritwitta e se la ride.  

Mi spiace, ma dei due è la spiritosa  Missy che ha un'idea del tutto obsoleta 
di opera d'arte, come se il prezzo dell'opera dipe ndesse ancora dalla sua 

essenza di oggetto pregiato, come se il valore scaturisse dall'aspetto estetico 
dell'opera: quindi a pari oggetto, pari valore di mercato.  

Invece no. Chi compra l'opera di Prince  compra la firma quotatissima di 
Prince, chi compra l' opera di Missy compra l'opera di una sconosciuta senza 

mercato. L'opera non c'entra niente. Il mercato quota l'artista, non l'opera.  

E la  dimostrazione  sarebbe  facile:  se Prince volesse essere ancora più 
perfido della sua sfidamte, gli basterebbe ri - ri -app ropriarsi dell'opera, cioè 

rifotografare l'opera di Missy che ha rifotografato l'opera di Prince che ha 
rifotogafato l'opera di Missy, e metterla di nuovo sul mercato con la sua firma, 

e la quotazione risalirebbe subito a 90 mila dollari.  
Quel che forse no n abbiamo capito di Prince , fotografo che si vanta di non 

saper nulla di fotografia e di non essere mai entrato in camera oscura, è che fa 
soldi non banalmente "rubando" opere altrui. Riesce a far soldi perché ha 

capito le regole fantasmagoriche del mercat o dell'arte, e gioca sulla 
schizofrenia di concetti come autore e plagio, che sono assieme concetti 

culturali e mercantili, ma le loro due nature non combaciano mai, e lui nella 
fessura infila il coltello (e ritira il contante).  

http://www.metmuseum.org/toah/images/hb/hb_2000.272.jpg
http://smargiassi-michele.blogautore.repubblica.it/2011/03/31/guardare-ma-non-toccare/
http://www.theguardian.com/artanddesign/2015/may/27/suicide-girls-richard-prince-copying-instagram
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Prince, come la scuola  rim ediazionista cui appartiene,  infila 
semplicemente nel bancomat la tessera di un sistema di luoghi comuni 

sull'Arte, sull'Artista, sull'Autore, sull'Opera, a cui tutti noi, nonostante quel che 
sta succedendo al mondo della comunicazione e della condivisione , 

continuiamo a prestare un anacronistico, obsoleto, insensato, riverente 
omaggio.  

Lo  fanno  da  tempo  molti  critici  del sistema dell'arte. Lui però ci guadagna. 
Chiamatelo fesso.  
 

[Le fotografie di questa pagina, nel rispetto del diritto d'autore, vengono r iprodotte 
per finalità di critica e discussione ai sensi degli artt. 65 comma 2, 70 comma 1 bis e 

101 comma 1 Legge 633/1941.]  

  

Tag: Ansel Adams , appropriazione , Missy Suicide , Patrick Cariou ,  plagio ,  postmoderno ,  

Richard Prince ,Selena Mooney  

Scritto in Autori , Copyright , plagio , regole e leggi , selfie  | 46 C ommenti   

Olivo Barbieri. Immagini 1978 -  2014 , Mostra al MAXXI  
 

di Francesca Fabiani  da http://www.professionearchitetto.it/  
 

Ha raccontato il paesaggio italiano, la sua provincia e le sue periferie, ma 
anche il crollo dei miti della modernità, la trasfo rmazione della Cina e la 

globalizzazione dell'Estremo Oriente, le città di tutto il mondo osservate 
dall'alto e il rapporto con la Natura; è Olivo Barbieri (Carpi, 1954) uno dei più 

importanti autori della fotografia italiana contemporanea cui il MAXXI dal  29 
maggio al 15 novembre 2015 dedica la prima grande retrospettiva 

italiana  Olivo Barbieri.  Immagini 1978 -  2014  a cura di  Francesca Fabiani .  

La mostra presenta una selezione di oltre 100 opere -  fotografie, film e altri 
materiali -  che illustrano il perc orso artistico del fotografo dalla fine degli anni 

Settanta a oggi, ed è occasione anche per realizzare per il MAXXI con il 
contributo di Eni, main partner della mostra, un nuovo lavoro dedicato alla 

costa adriatica.  

 

©Olivo  Barbieri,  Beijing,  China,  2001  da NotSoFarEast  2001,  Inkjet  Print  on  Archival  Paper,  111  x 161  

http://smargiassi-michele.blogautore.repubblica.it/tag/ansel-adams/
http://smargiassi-michele.blogautore.repubblica.it/tag/appropriazione/
http://smargiassi-michele.blogautore.repubblica.it/tag/missy-suicide/
http://smargiassi-michele.blogautore.repubblica.it/tag/patrick-cariou/
http://smargiassi-michele.blogautore.repubblica.it/tag/plagio/
http://smargiassi-michele.blogautore.repubblica.it/tag/postmoderno/
http://smargiassi-michele.blogautore.repubblica.it/tag/richard-prince/
http://smargiassi-michele.blogautore.repubblica.it/tag/selena-mooney/
http://smargiassi-michele.blogautore.repubblica.it/category/autori/
http://smargiassi-michele.blogautore.repubblica.it/category/copyright/
http://smargiassi-michele.blogautore.repubblica.it/category/plagio/
http://smargiassi-michele.blogautore.repubblica.it/category/regole-e-leggi/
http://smargiassi-michele.blogautore.repubblica.it/category/selfie/
http://smargiassi-michele.blogautore.repubblica.it/2015/06/05/chi-la-rifa-la-riaspetti/#comments
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Una retrospettiva che ripercorre la ricerca di Barbieri, evidenziando la sua 
costante attenzione al tema della percezione, della capacità di vedere e 

interpretare la realtà: con le sue fotog rafie, l'artista mette in crisi le consuete 
modalità di rappresentazione, per dare vita a nuove narrazioni attraverso 

continui, incessanti esperimenti percettivi. L'espediente visivo -  che sia 
l'alterazione coloristica dell'illuminazione artificiale, la sf ocature della 

scena o la sovraesposizione, l'uso dei rendering  -  non è mai fine a se stesso.  

L'esposizione si articola in sette sezioni partendo da  Viaggio in Italia  (1980 -  
83)  un periodo in cui Barbieri si dedica alla città e ai paesaggi della provincia,  

senza alcun intento folkloristico ma cercando di restare fedele al semplice dato 
visivo. I lavori di questa fase realizzati tutti a colori, trovano un importante 

momento di verifica nella mostra Viaggio in Italia organizzata da Luigi Ghirri 
nel 1984, che vede protagonisti insieme a Barbieri, anche altri grandi autori 

italiani tra cui  Jodice, Basilico, Guidi  e che resta, ancora oggi, una 
esperienza fondamentale per la fotografia italiana. Questa sezione comprende 

le fotografie che Barbieri presenta alla mos tra del 1984 e quelle realizzate nei 
tre anni precedenti.  

 

 

©Olivo  Barbieri,  Linyi,  China,  2001  da/from:  NotSoFarEast  2001,  Inkjet  Print  on Archival  Paper,  111  x 161  

 

Seconda sezione è   Images  (1977 -  2007)  che comprende la serie  Flippers   
(1977 -  78) a c ui è legata la prima notorietà di Barbieri che la espone grazie 

all'invito di Ghirri alla Galleria Civica di Modena. Le immagini dei flippers, 
scattate all'interno di una fabbrica abbandonata, sono le icone della cultura 

americana del Dopoguerra, dalle pin  up alla fantascienza, dai cowboy ai 
Beatles, che diventano rovine di quella stessa modernità che cade a pezzi, 

come i suoi miti.  
Una serie che solleva questioni simboliche come la sovrapposizione dell'icona 

alla realtà, ma che rivela anche un ragionamento  sui meccanismi della visione. 

Riflessioni che caratterizzano anche le serie dedicata ai dipinti conservati nei 
musei:  Paintings ( Uffizi) e  Louvre  del 2002 e  TWIY  (Capodimonte) del 2007, in 

cui l'uso del fuoco selettivo dona agli scatti una inedita profond ità.  
Il percorso prosegue con  Artificial illuminations  (1982 -  2014). È  arancione 

il cielo a Montagnana, vicino Padova, blu elettrico quello di Firenze, fucsia a 
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Singapore, rosa a Tokyo verde smeraldo a Bijing. Immagini di città 
fantasmagoriche, dai colori  impossibili e quasi immateriali, sono assolute 

protagoniste di questa sezione. Non si tratta di immagini post -prodotte ma il 
risultato di lunghissime esposizioni della pellicola alla luce artificiale. Come dice 

Barbieri: «C 'è più tempo dentro una di quest e fotografie del tempo che serve 
per guardarla» ; attraverso questi scatti il fotografo analizza le possibilità del 

mezzo fotografico e i limiti dell'occhio umano.  
 

 

©Olivo  Barbieri,  site  specific_ROMA  04,  Inkjet  Print  on  Archival  Paper,  162  x 221,4  

 

La qu arta sezione  China (1989 -  2014)  è dedicata ai viaggi in Oriente che dal 
1989 sono una costante nella vita di Barbieri: India, Tibet, Giappone ma 

soprattutto la Cina caratterizzata da un cambiamento sociale e urbanistico 
senza precedenti. Una narrazione ch e si snoda nell'arco di 25 anni: dai primi 

ritratti urbani degli anni Novanta -  che vedono la persistenza di elementi 
vernacolari, di architetture a misura d'uomo -  fino alle immagini del nuovo 

millennio che testimoniano l'avanzata di strutture e infrastru tture di 
proporzioni inquietanti.  

Con la sezione  Virtual Truths  (1996 -  2002) la mostra racconta i primi 
esperimenti di "fuoco selettivo", una tecnica che, grazie all'impiego di lenti 

particolari, permette di mettere a fuoco solo una parte dell'immagine, 
lasciando sfocato tutto il resto. Questa tecnica che diventerà uno dei tratti 

distintivi del lavoro di Barbieri, gli permette di creare un nuovo meccanismo 

visivo, ridefinendo le gerarchie tra gli elementi del visibile. È  grazie al suo lavoro  
che lo sfocato  entra a far parte del linguaggio fotografico contemporaneo.  

La sesta parte della mostra è dedicata al progetto  Site specific  (2003 -  
2013)  una ricerca che lo ha visto sorvolare con l'elicottero a bassa quota oltre 

40 città in tutto il mondo, da Roma a Sha nghai, da Las Vegas a Siviglia, da 
Torino a Montreal, da Beijing a Los Angeles, da Amman a New York, da Brasilia 

a Tel Aviv, tutte città che a un certo punto della loro storia hanno subito 
trasformazioni repentine e irreversibili. Con questo progetto Barbi eri cambia 

prospettiva, sovverte il punto di vista, e utilizzando un termine tutto museale, 
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quello della installazione realizzata  ad hoc  per un luogo, cerca di rappresentare 
il mondo come fosse un'installazione temporanea.  

Il percorso si conclude con  Parks  (2006 -  2014)  progetto che è quasi il 
contraltare di site specific, in cui protagonista è la relazione dell'uomo con la 

Natura. I paesaggi marini, le grandi cascate, le montagne, i centri storici sono 
fragili parchi a tema. Gli strumenti linguistici sono gli stessi collaudati negli 

anni: le riprese dall'elicottero, la messa a fuoco selettiva, il disegno, il 
rendering. Non cambia metodo né il linguaggio, nella costante sperimentazione 

visiva, in bilico tra realtà e rappresentazione che caratterizza tutto il  suo 
lavoro.  

La mostra è arricchita anche da una serie di  Focus di approfondimento , 

dedicati a documenti e libri, alle opere che sono nella collezione del MAXXI (3 
progetti per un totale di circa 35 stampe) e ai video che Barbieri ha prodotto 

nel corso del la sua carriera. Tra questi quello dedicato a Shangai (2004) 
realizzato volutamente senza audio per denunciare l'indifferenza dell'Occidente 

per uno dei cambiamenti sociali e urbanistici più veloci della storia,  Seascape 
#1 Night/Shenzhen 05  un ipnotico fi lm in bianco e nero su un bagno di massa 

al chiaro di Luna e Beijing Sky che ci immerge nel complesso immaginario 
visivo cinese.  

 
29 maggio 2015 -  15 novembre 2015  - Galleria 5, MAXXI -  via Guido Reni 4/A 

-  Rom a 
 

Praga, nudi art déco e astrazione:                              

in mostra la fotografia ceca  
 

di  Edoardo Sassi da http://roma.corriere.it/  

 

Unôantologica con 180 scatti di 43 artisti, dagli anni Venti a oggi 
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shadow  
Interessante e soprattutto nuova, per lôItalia, la mostra proveniente da Berlino 

e allestita in questi giorni nel Museo di Roma in Trastevere. Certo, una mostra 
per persone interessate alla fotografia. Ma unôesposizione dove oltre agli esiti 

formali delle singole opere esposte ð spesso comunque di alto livello ð 
contano almeno altretta nto anche le storie che si celano dietro ogni scatto. A 

questo proposito lôesempio di V§clav Chocola pu¸ fungere da paradigma: 
fotoreporter di una certa fama già ai suoi tempi, fu arrestato dal regime 

comunista e condannato a un mese di prigione per aver d ocumentato I funerali 
di Jan Palach nel 1968, ma continuò comunque a lavorare e produrre immagini 

importanti, inclusi alcuni dei ritratti più gioviali di Salvador Dalì.  

Le nature morte poetiche di Josef Sudek  
Vale insomma la visita questa «Czech Fundamenta l. Fotografia ceca di 

avanguardia e contemporanea dal 1920 a oggi», rassegna di taglio antologico 
che parte dai nudi di Frantiġek Drtikol, passa per le nature morte di Josef 

Sudek, giunge gino alle correnti surrealiste e minimaliste del dopoguerra, e si 
chiude con la sperimentazione contemporanea raccontando così circa un secolo 

di fotografia nel paese di Kafka e Milan Kundera. Circa 180 le opere esposte, di 
43 fotografi e suddivise in un percorso espositivo che oscilla fra il nuovo e lo 

storico partendo da i primi movimenti dôavanguardia. Nella prima sezione, che 
comprende Costruttivismo, Surrealismo e Nuova Oggettività, grossomodo tra il 

1920 e il 1945, sono esposte foto fondamentali nello sviluppo di una visione 
specificatamente ceca: non solo le figure di  Drtikol, ma anche le composizioni 

di Jaroslav Rossler e Jaromir Funke, gli arrangiamenti surreali di Vaclav 
Zykmund e le nature morte poetiche di Josef Sudek. La seconda sezione 

presenta invece lôArte Informale, il Surrealismo e il Minimalismo del periodo 

che va dal dopoguerra fino agli anni Settanta. Mentre la terza e ultima sezione 
abbraccia la fotografia di studio, il Postmodernismo e la Nuova 

Sperimentazione degli anni Novanta del Ventesimo secolo, concentrandosi sulle 
diverse visioni moderne e contemp oranee di autori cechi e slovacchi che sono 

stati punto di riferimento nellôarco degli ultimi trentôanni. Rappresentano, 
costoro, lôultima generazione non ancora assorbita dalla globalizzazione e 

(soprattutto) dalla digitalizzazione che nei decenni success ivi cambierà 
radicalmente la visione della fotografia, ceca e non solo.  

Fra tradizione formalista e sensibilità mitteleuropea  
Un filo rosso, un tratto distintivo che provi a distinguere lo specifico della 

çvisioneè ceca, sia pur nellôambito di una koin¯, di un linguaggio 
internazionale: questo uno degli obiettivi dellôesposizione che indaga un pezzo 

importante nella storia mondiale del mezzo fotografico, dalle estetiche 
tipicamente moderniste ð cô¯ tutta la quintessenza dellôArt D®co nelle figure 

scattati d i Drtikol, così come il Cubismo caratterizza le proiezioni di ombre e gli 

assemblaggi di Jaromir Funke ð al prevalere di unôastrazione che via via tende 
a cogliere, ora in maniera più formale, ora in maniera più lirica, (anche) 

lôinvisibile. Di livello lôopera di Sudek, di evidente matrice surrealista, con la 
sua dedizione per la magica Praga e le sue particolari atmosfere, attitudini che 

gli hanno fatto guadagnare il titolo, appunto, di «poeta di Praga». Fra 
tradizione formalista e sensibilità mitteleurope a, la mostra sembra muoversi su 

questi due binari principali: «La fotografia ð scrive il curatore della rassegna 
Gabriele Agostini, Presidente del Centro Sperimentale di Fotografia adams che 

ha promosso la mostra ð ¯ uno stato dellôessere, ¯ scoperta di s®, è emersione 
del subcosciente e occulto, rottura di momenti apparentemente impenetrabili. 

Più vicina al sogno dunque, dove vita e morte si intrecciano e coesistono 
costantemente. Uno sguardo interiore, un attraversamento nellôinvisibile, 
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nellôimpensabile e nellôindicibile. Sguardi che squarciano il mondo in cui 
lôinvisibile si fa sempre pi½ presente e visibile, tanto da diventare irreale. 

Immagini inquietanti».  
 

Info  
çCzech Fundamental, fotografia ceca dôavanguardia e contemporanea dal 1920 

a oggi», a cura  di Gunther Dietrich, Suzanne Pastor, Gabriele Agostini e Paola 
Paleari. Museo di Roma in Trastevere, piazza SantôEgidio 1B, fino al 19 luglio. 

Orari: da martedì a domenica 10 -20 (la biglietteria chiude alle 19; lunedì chi 
uso). Biglietto intero non reside nti: 8,50 euro; residenti 7,50. Info: tel. 060608 

(tutti i giorni dalle 9 alle 21) e www.museo -diromaintrastevere.it.  

 

Post - post - fotografia  

di Michele Smargiassi da smargiassi -michele.blogautore.repubblica.it  

 

 
 
E dopo il  dopo , cosa c'è?  

Siamo convinti d i vivere già nell'epoca della post - fotografia, almeno così ci 
dicono le migliori menti speculative del fotografico, ma anche quest'epoca 

passerà, no? E dopo?  
Si può prevedere tutto  tranne il futuro , direbbe Oscar Wilde. Ma a volte si 

può davvero prevedere il futuro e, come Cassandra, non essere creduti.  
Ricordo un film di Wim Wenders ,  Fino alla fine de l mondo . Posso vantarmi 

di avere avvistato Wenders fin dai tempi di  Alice nelle città  e Nel corso del 
tempo , visti al glorioso cineforum Cabassi della mia città (quindicimila lire per 

cinquanta film, è così che si faceva investimento culturale, ragazzi mie i).  
Ma quel film del '91, onirico e distopico,  non mi piacque per niente. 

Soprattutto nelle scene in cui i protagonisti, ormai ipnotizzati, vagano come 
zombie nel mondo reale, con gli occhi fissi su piccoli schermi portatili sui quali 

una tecnologia mister iosa riesce a tradurre in immagini il contenuto dei loro 

sogni. Che scemenza, mi dissi.  
Ora che nella scemenza, ovvero col naso incollato  ai nostri  display , ci 

viviamo ore ed ore al giorno, devo chiedere scusa a Wenders, non in quanto 
regista (comunque per  me non è il suo miglior film) ma come visionario e 

profeta.  
Perfino a  Strange Days  di Kathryn Bigelow,  decisamente un film senza 

molte qualità, riconosco di avere intuito (ma intanto un po' di tempo tempo era 

http://smargiassi-michele.blogautore.repubblica.it/2013/05/27/cigni-neri-e-unicorni-ipotesi-sulla-foto-che-verra/
http://smargiassi-michele.blogautore.repubblica.it/files/2015/05/Wenders.jpg
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passato, nel 1995 Internet e l'immagine sintet ica erano già sulla scena) il 
potere dell'immagine tecnologica sull'immaginario prossimo venturo (in quel 

caso, un apparato capace di "proiettare" direttamente nel cervello, con la 
stessa vividezza della realtà, "video multisensoriali" di esperienze vissut e).  

E prima ancora, ricorderete  La morte in diretta  di Bertrand Tavernier (e qui 
siamo in epoca predigitale, 1980) dove telecamere bioniche trapiantate negli 

occhi di una cavia umana trasmettono un  reality  drammatico per conto di un 
network televisivo.  

Mi pare di avere già scritto che,  anche nella storia della fotografia, qualche 
volta le immaginazioni futuribili non son semplicemente (come le visioni di 

Verne) delle proiezioni esasperate della tecnologia presente, ma intuizioni di 

cose ancora non pensabili . Ci voleva un po' di spericolatezza, per esempio, 
a immaginare Skype nel 1879 ...  

La domanda su quel che verrà dopo il dopo , allora, è sensata. Forse 
possiamo provarci. Qualche tempo fa, in una conferenza a Reggio Emilia, Joan 

Fontcuberta provò ad elencare qualche soglia che la fotografia del futuro meno 
prossimo potrebbe cercare di oltrepassare.  

Vado a memoria: scattar e fotografie  solo guardando con i nostri occhi; 
fotografare i sogni; ottenere immagini generate direttamente dalle nostre 

emozioni; vedere come gli altri ci vedono...  
Alcune di queste soglie sembrano  già vicine, a portata di un saltello: le 

fotografie dei Google Glass, ad esempio, sperimentate di recente da uno 
sconcertato Elliott Erwitt: "non c'è inquadratrura, non c'è composizione, 

nulla...".  
Le altre tre ipotesi hanno in comune una cosa:  uscire da noi stessi, poter 

fotografare quel quel che i nostri occh i non vedono. La fotografia come 

strumento di visualizzazione dell'invisibile. Antichi miti greci, Argo dai cento 
occhi e Medusa dallo sguardo pietrificante, moderni miti dell'ultravista... C'è 

dell'antico nel nuovo.  
E dunque, vogliamo veramente  andare olt re l'oltre? Fotografare oltre gli 

occhi del corpo, con gli occhi della mente? Proprio questo chiediamo alla 
fotografia che verrà?  
  

Tag: Bertrand  Tavernier , Kathryn  Bigelow , Wim  Wenders  
Scritto in after  photography  | Commenti  » 
 

A Palermo -  gli scatti ñTransmongolianò di Laiz 
 

dalla redazione di http://palermo.blogsicilia.it/  
 
Dopo lôintensa settimana di Festival ai Cantieri Culturali alla Zisa, lôattivit¨ del 

Sicilia Queer Filmfest 2015 prosegue nella sezione ñArti Visiveò con la 
mostra Transmongolian del fotografo spagnolo Álvaro Laiz , curata da 

Antonio Leone, che sarà inaugurata a Palazzo Ziino di Palermo il 12 giugno alle 
ore 18.00. La mostra resterà aperta fino al 10 luglio, da lunedì a venerdì dalle 

9.30 e le 18.30.  
Álvaro Laiz, fotoreporter per le più importanti riviste internazionali, 

attualizza La storia segreta dei Mongoli , antico poema di autore anonimo 
che racconta e illustra lôascesa al potere della Mongolia intorno al XII secolo, 

mettendo in luce il pro fondo dissidio sociale che vive la comunità lgbt mongola, 
ancora schiava del peso di una tradizione rinvigorita  sotto il controllo 

sovietico, durante il quale gli omosessuali erano deportati nei gulag.  

http://smargiassi-michele.blogautore.repubblica.it/2013/02/18/il-fotofonino-roba-dellottocento/
http://smargiassi-michele.blogautore.repubblica.it/tag/bertrand-tavernier/
http://smargiassi-michele.blogautore.repubblica.it/tag/kathryn-bigelow/
http://smargiassi-michele.blogautore.repubblica.it/tag/wim-wenders/
http://smargiassi-michele.blogautore.repubblica.it/category/after-photography/
http://smargiassi-michele.blogautore.repubblica.it/2015/06/08/post-post-fotografia/#comments
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Lo stigma di quellôantico codice, nonostante lôomosessualità in 

Mongolia sia stata depenalizzata nel 2002, si ripercuote ancora sulla 
vita delle persone lgbt, che continuano a essere marginalizzate , vittime 

di un pesante ostracismo morale e fino a poco tempo fa ancora perseguitate.  
Il lavoro fotografico di  Laiz, realizzato nel 2011, ha messo in luce una 

situazione drammatica:  condannati a una vita in clandestinità, molti sono 
costretti alla prostituzione e rassegnati ad una esistenza ai margini.   

Laiz dedica il suo lavoro alle persone transessuali, ritratte  non solo in crudi 
contesti di vita quotidiana dal chiaro impianto documentaristico, ma anche in 

sontuosi abiti ispirati alle vesti delle regine mongole, ribaltando in tal modo il 

focus della narrazione verso un immaginario poetico ed estetizzante.  
Una dup lice narrazione che crea un corto circuito visivo e rimanda al paradosso 

sociale e politico subito dalle persone transgender in Mongolia. La 
transessualità, infatti, è fortemente radicata nella cultura popolare mongola, 

dove le persone transgender erano co nsiderate sciamani, protette da uno 
status speciale, assimilate a figure mistiche capaci di connettere il piano 

spirituale con il mondo reale e di avere un accesso privilegiato a una 
dimensione ñaltraò, comunemente definita come ñmagicaò. 

Álvaro Laiz reali zza una documentazione nuda e asettica e contestualmente 
poetica, quasi romanzata, e raffinatissima, con una qualità estetica molto forte, 

che solo uno sguardo attento e abile è in grado di costruire, facendo sintesi 
mirabile, allôinterno di un unico scatto, del vissuto non solo di singole persone, 

ma di unôintera comunit¨ e della sua storia millenaria. 

Il lavoro di Alvaro Laiz, master di Arti Visive allôUniversit¨ Pontificia di 

Salamanca, si concentra su quelle realtà che vengono solitamente ignorate dai 

mass media. Laiz concepisce la fotografia come un mezzo che dà la possibilità 
alla società civile di essere vista e ascoltata, in particolare in zone di post -

guerra, analizzando lôambiente, i costumi e le tradizioni di quelle comunit¨ e di 
quei soggetti esc lusi dal contesto sociale.  

Le sue fotografie sono state pubblicate in diversi media internazionali come 
ñForbesò, ñDays Japanò, ñNational Geographicò, ñSunday Times Magazineò, 

ñAmicaò, ñColors Magazineò, ñCNNò e ñForeign Policyò. Laiz ¯ anche co-
fondatore di ANHUA, un collettivo di fotografi e artisti visivi che si sono uniti 

per ritrarre problematiche a carattere sociale, storico e documentaristico. 
Specializzati in docu - reportages, sono autori impegnati nei temi dei diritti 

umani, antropologia, economia e d ambiente.  
 

Info: TRANSMONGOLIAN, Palermo 12 giugno -  10 luglio, Palazzo Ziino  
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August Sander approda al MoMA  
 

da http://arte.sky.it/  
 

Il prestigioso museo newyorkese ha acquisito uno straordinario set di 
immagini scattate dal fotografo tedesco August Sander che, fedele alla realtà 
del suo tempo, cercava di immortalare ogni singolo membro della Germania 
all'avvento del nazismo. 
 

 

     August Sander,  Otto Dix e sua moglie Martha , 1925 -26  

Il Museum of Modern Art di New York ha annunciato lôacquisizione di unôintera 

collezione di fotografie realizzate da August Sander tra la fine dellôOttocento e 
la prima metà del Novecento, tratte dalla saga  People of the Twentieth 

Century , divenuta un punto di riferimento nella storia della fotografia 
internazionale.  

Le 619 i mmagini, che entreranno al MoMA grazie alla generosità della famiglia 

Sander, vanno a sommarsi agli scatti già presenti nel patrimonio del museo, 
trasformandolo nellôunica istituzione al mondo a possedere questa serie nella 

sua interezza.  
Stampati negli an ni Novanta dal nipote di Sander a partire dai negativi originali 

su lastra di vetro, gli scatti ritraggono la popolazione tedesca cos³ comôera al 
tempo ï dal contadino al marinaio al progettista ï  senza interpretazioni o 

velleità evocative.  
La tendenza di  Sander a usare la fotografia come mezzo per documentare la 

realtà, e non per rappresentarne un ideale, scatenò le ire del regime nazista: 
non era tollerabile la presenza di difetti tipicamente umani negli scatti, così 

distanti dallôimmagine della perfezione ariana propagandata in Germinia. Per 
fortuna la fotografia di Sander sopravvisse ï anche se in minima parte ï ai 

nazisti, divenendo un punto di riferimento per i suoi successori della scuola 
tedesca, a cominciare dai coniugi Bernd e Hilla Becher.  
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Le ma ni del tempo  

di Michele Smargiassi da smargiassi -michele.blogautore.repubblica.it  

Il tempo non ha volto. Però, forse, ha mani. Il mite fotografo di Colonia lo 
scoprì nell'ora più buia.  

 
August Sander, Mani di contadino, 1911 ï1914, © Die Photographische Sa mmlung/SK Stiftung Kultur ï 

August Sander Archiv, Colonia; SIAE, Roma, 2015, g.c.  

Di August Sander, anche molti appassionati di fotografia hanno  in 

mente una schedina un po' semplificata: il fotografo che cercò di comporre il 
catalogo dell'umanità della su a epoca, o per lo meno della Germania della sua 

epoca,  Uomini del XX secolo . 
Impresa assai ambiziosa per un uomo solo,  di fatto rimasta incompiuta, 

pubblicata molto parzialmente nel 1929 col titolo  Antlitz der Zeit , volti del 
tempo, detestata dai nazisti c he ne bruciarono le copie ancora in circolazione, 

si dice perché restituiva un'immagine assai poco ariana della razza eletta, o 

forse solo perché aveva una prefazione dello scrittore ebreo e socialista Alfred 
Döblin.  

Francamente, pur apprezzando l'ambizion e  e lo stile, quel progetto così 
meticolosamente tassonomico mi ha sempre ispirato qualche dubbio. Persone 

classificate come tipi sociali, identificate solo per la professione (ma non tutte: 
gli intellettuali hanno un nome) e a volte neppure per quella: mo lte donne 

sono descritte solo come "moglie di".  
Un rischio vagamente lombrosiano,  di sovrapposizione fra carattere, 

professione e caratteristiche somatiche. Ho sempre cercato una chiave più 
efficiente per capire cosa davvero avesse in mente Sander. Be', fo rse l'ho 

trovata.  
Perché quel santino convenzionale,  come troppi nella sacrestia polverosa 

della storiografia fotografica tradizionale, non dice tutto. Andate a vedere, per 
capirlo, la  bella mostra  su Sander in corso al Palazzo Ducale di Genova. 

Troverete una piccola sezione, "Studi -  l'uomo". Perdeteci un po' di tempo.  

 

http://www.palazzoducale.genova.it/august-sander/
http://smargiassi-michele.blogautore.repubblica.it/files/2015/06/Sander1.jpg
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August Sander, Mani di contadino, 1910, © Die Photographische Sammlung /SK Stiftung Kultur  

 ï August Sander Archiv, Colonia; SIAE, Roma, 2015, g.c.  

 

Sander ci lavorò nel 1944 . Quando la Germania era ormai in ginocchio e in 

macerie. Lui era sfollato nel villaggio di Westerwald Kuchausen, lontano dalla 
città, dal suo studio che  poi venne bombardato, dal suo archivio sotterrato ma 

ugualmente distrutto da un incendio.  
Il figlio Erich, antinazista, era   in carcere,  dove morì di lì a poco. Attorno a 

Sander, L'uomo tedesco del XX secolo si dissolveva in morte, distruzione, 
orrore, ve rgogna, paura: crepuscolo degli dèi.  

Un uomo smembrato, frantumato, a pezzi. Un'umanità tutta da ricomporre. 
Io voglio credere -  non lo sappiamo -  che sia stata quella percezione 

drammatica di disintegrazione umana a dargli la forza disperata di ripensare i l 
proprio lavoro.  

In quel che gli restava delle sue fotografie , August scavò, tagliando 

dettagli, isolando frammenti di corpi. Concentrandosi specialmente su quegli 
"strumenti organici dell'uomo" che sono le mani.  

Mani di artista, di pianista,  di lavandaia , di fotografo... Mani a riposo e mani 
al lavoro, mani in primissimo piano, bianche sul fondo nero: veri ritratti di 

mani del XX secolo. Ne fece grandi pannelli, montaggi di dettagli grandi o 
piccoli, sequenze e accostamenti quasi ossessivi di mani, solo d i mani.  

Vista questa sezione, ho riguardato daccapo  tutta la mostra, dall'inizio, a 
cominciare dai celeberrimi ritratti "tipologici", il pasticciere, l'operaio, l'artista... 

E l'ho fatto scordandomi i volti del tempo. Ho guardato solo le mani, di ogni 
ritr atto, solo le mani.   Le mani  degli  umani .  

È stata una folgorazione.  Non c'è posa delle mani, nei ritratti classici di 
Sander, che non sia significante. Che non discorra, assecondando o 

completando o contestando la figura a cui appartiene. Mani parlanti, 
ma ni  dialettiche . Avrete a portata di mano una delle tante antologie di Sander, 

vero? Fate la prova voi stessi.  

Dipingere le mani, nelle  botteghe degli Antichi Maestri, era la prova di 
maturità dell'apprendista promosso ad artista. Le mani erano più difficil i 

perfino dei volti, perché apparentemente comuni, non individuali, prive di 
mimica e di espressione. Ma appunto, difficilissime da rappresentare con 

naturalezza, appendici impacciate dei corpi dipinti, renitenti alla posa...  

http://smargiassi-michele.blogautore.repubblica.it/files/2015/06/Sander3.jpg
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August Sander, Mani gelate, 1929/30, © Die Photographische Sammlung/SK Stiftung Kultur  

 ï August Sander Archiv, Colonia; SIAE, Roma, 2015, g.c.  

 

 
Non per nulla, nel "sistema Morelli",  geniale eccentrico metodo per 

riconoscere  la mano  di un pittore e distinguerne lo stile, le mani dip inte sono 
un elemento fondamentale, la spia più preziosa delle intenzioni e del genio 

personale dell'artista.  
Il fotografo, le mani le trova già lì,  non le deve inventare. Ma forse è 

ancora peggio. Se le lascia dove le trova, disturbano il ritratto, lo sbi lanciano. 
Se le mette in posa, rischiano di rubare la scena. Che fare delle mani? Edward 

Weston chiese a Tina Modotti di nasconderle  dietro la schiena , quando la 
fotografò nuda sull'azotea.  

Le mani non sono pezzi del corpo  come gli altri. Sono pezzi di corpo  attivi , 

che generano azioni. Come le gambe, come gli occhi o la bocca. Ma solo le 
mani riescono a tras formare il mondo. Le mani sono i verbi transitivi del corpo. 

Le gambe camminano, intransitivo. Le mani manipolano sempre  qualcosa , c'è 
un complemento oggetto.  

La fotografia se la cava benissimo  con gli aggettivi, i sostantivi, gli avverbi, 
perfino con qual che verbo intransitivo. Ma è in grande difficoltà coi verbi 

transitivi. Ho detto tante volte: una fotografia ci dice, meglio di qualsiasi 
parola, come le cose  sono , ma non riesce a dirci cosa le cose  fanno .  

Per questo le mani sono l'irraggiungibile,  la gra nde sfida del fotografico. 
Ma sono anche la vera sintassi dell'uomo quando non si limita ad  essere  (un 

tipo, una categoria, una classificazione) ma tenta disperatamente, nonostante 
tutto, di  fare  (di modificare  il mondo).  

Voglio immaginare che August  lo av esse capito, o magari solo intuito . 

 

Tag: Alfred Döblin , August Sander , Edward Weston , Tina Modotti  

Scritto in ritratto , Venerati maestri  | Commenti »  
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http://smargiassi-michele.blogautore.repubblica.it/2015/06/12/le-mani-del-tempo/#comments
http://smargiassi-michele.blogautore.repubblica.it/files/2015/06/Sander2.jpg
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Le lunghe esposizioni: il "miracolo" dell'arte della 

fotografia che il cinema non può replicare  

di  Nicola Ughi da http://www.huffingtonpost.it/  

 

 
 
Un volta la fotografia veniva chiamata "istantanea". Non era a caso: quando 

ancora si usava la pellicola si utilizzava questo termine per differenziare 
l'immagine colta da una macchina fotografica rispetto a quelle, in se quenza, 

catturate dalle cineprese. Il termine "istantanea" rende veramente l'idea della 
frazione di secondo che dura l'apertura e la chiusura dell'otturatore, sia esso 

centrale o a tendina. "Instamatic" si chiamava, per esempio una vecchia 
Kodak. Era una d elle prime macchine "consumer" e spesso le famiglie se la 

portavano dietro in gita o al mare.  
Non posso non ricordare e non citare, come spesso faccio, un racconto di 

Agatha Christie:  Istantanea di un delitto . Il giallo racconta di un omicidio che si 

svolge su un treno in corsa. Ad accorgersi di quanto sta avvenendo è il 
passeggero di un altro treno che incrocia in direzione contraria e ad alta 

velocità il vagone dove si sta co nsumando il delitto. Un istante fuggevole che 
gli lascia appena il tempo di essere testimone dell'aggressione e nulla più.  

I due convogli che si incrociano funzionano in quel caso proprio come un 
otturatore a tendina: il momento in cui le due finestre comb aciano è 

esattamente come una fotografia. La durata della "esposizione" al delitto è 
lunga un brevissimo istante, determinata soltanto dal rapporto tra le velocità 

dei due treni che marciano l'uno in direzione contraria all'altro. Trattando di 
frazioni di secondo, parliamo proprio di attimi che nella normale scansione del 

tempo non vengono neppure presi in considerazione.  

La fotografia però, magica invenzione dell'epoca contemporanea, non è sempre 

durata un istante. Pensiamo a quanto tempo impiegava la luce  per 
impressionare i dagherrotipi. I fotografi dell'epoca erano costretti ad 

immobilizzare i loro modelli con delle specie di "gogne" che impedivano i 

movimenti affinché le immagini non risultassero mosse.  

Esiste ancora oggi, nell'era dei bit, una tecnica che ci permette di vedere oltre 

il reale, oltre il visibile: è la lunga esposizione. Cioè un tempo di apertura 
dell'otturatore sufficientemente lungo da riuscire ad impressionare il sensore (o 

la pellicola) anche in assenza di fonti di luce. In questo caso  l'apparecchio 
fotografico, ovvero il sensore, assorbe ogni minima fonte di illuminazione. In 

una notte stellata, ad esempio, soltanto la luce delle galassie.  

http://it.wikipedia.org/wiki/Istantanea_di_un_delitto
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La cosa che impressiona di più però è quello che l'occhio vede una volta 
scattata la foto. Non è infatti un'immagine in movimento come quella di un 

film, fatta di tanti fotogrammi al secondo quanti ce ne vogliono per coprire il 
tempo di apertura dell'otturatore. Quella che viene fuori è invece un'immagine 

istantanea: una sintesi visuale di quello che è successo mentre l'otturatore era 
aperto.  

L'immagine che ho davanti a me -  stampata, proiettata o semplicemente 
visualizzata su un monitor -  è infatti una e unica. E riassume in un solo attimo 

un lasso di tempo anche molto lungo (1, 2 ore...) permettendom i così di 
vedere rappresentato visivamente ciò che non avrei mai potuto vedere ad 

occhio nudo. Un "miracolo" possibile solo all'arte della fotografia.  

Fotografia, pi½ che lôesposimetro serve un profondimetro 

di  Leonello Bertolucci  da http://www.ilfattoquotidiano.it/  

  

 

Se mi chiedo quanto la fotografia  possa davvero andare in profondità , non 

ho risposte certe e se le ho sono contraddittorie.  

I presupposti sembrano remare verso la superficialit ¨: ¯ lôapparenza quella che 

si fotografa, e spesso lôabito fa il monaco. Ma poi, soprattutto, ¯ la faccenda 
del  prelievo da un flusso  a complicare le cose. Da unôazione, da un 

accadimento, da un volto, il fotografo estrae arbitrariamente  un frammento 
al mo mento x , e nulla vediamo del prima e del dopo. Quanto quel frammento 

può essere profondamente rappresentativo? Quanto la connessione tra 
fotografia, tempo e profondità determina i  limiti della fotografia stessa ? 

Quello tra la fotografia e  la ñbucciaò delle cose  sembra un corpo a corpo.  

Il  fattore tempo  non è solo quello, come detto, della sua estrapolazione e 
congelamento, ma anche quello della quantità di tempo che il fotografo si dà 

per  rimanere ñdentroò al soggetto, e starci di più dovrebbe significare a vere 
maggiori possibilità ï almeno sulla carta ï di approfondire.  

http://www.ilfattoquotidiano.it/blog/lbertolucci/
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Pubblicità  

Curiosamente parliamo di profondità e quantità di tempo che, come sappiamo, 

attengono alla fotografia anche come  elementi tecnici  legati allo scatto. E 
qui, volendo, potremmo lanc iarci in un ardito ragionamento sulla possibilità (in 

questo caso legata alla modalità) di approfondire in relazione anche 
allôinconscio tecnologico  di cui  Franco Vaccari  parlava.  

Viene in mente la presa di posizione di  Baricco  che qualche anno fa scatenò 
dibattiti, scontri e polemiche sullo spettro dei  nuovi barbari  che egli 

descriveva; tali sarebbero, chi più chi meno, tutti coloro che sgretolano una 
civiltà e la sua cultura passando da  un approccio alla  conoscenza di tipo 

verticale  (dunque profondo e puntuale) a quello  orizzontale  (superficiale e 
istantaneo) legato alla mutazione digitale; tutta la conoscenza ï asseriva 

Baricco  ï ai tempi di Google è rapida, sincopata, mordi e fuggi, e  la velocità 
prevale su tutto , con buona pace dellôapprofondimento. 

Questa visione potrebbe adattarsi in qualche modo anche allo specifico della 

fotografia: i l lago ora è un oceano , in realtà molto più profondo e con molte 

più specie di pesci sotto la super ficie, ma quello che sembra sfidarci è invece la 
sua vastit¨ che percorriamo in lungo e in largo per dire ñlôho visto tuttoò, senza 

mai però indossare maschera e pinne.  

Che poi, metafore a parte, di cosa parliamo se oggi a un fotografo per un 
reportage si assegnano  due giorni di lavoro  laddove trentôanni fa si 

concedevano due settimane? La profondità vuole i suoi tempi, ma la 
disponibilità di tempo appare oggi a molti come un lusso per vecchi 

intellettuali  un poô snob o danarosi appassionati affrancati dal sudore.  

Eô evidente, per contro, che non basta prendersela comoda a garantire lo 

spessore di un progetto fotografico.  Il tempo lungo non genera idee , 
consente lo sviluppo di quelle che già ci sono. Se ci sono, però.  

E va detto che lo stesso Baricco, success ivamente, riabilitò in parte 

la superficialità internettiana  applicata alla vita come valore, in termini di 
vivacità, intelligenza, capacità di fare collegamenti e avere una visione se non 

approfondita però generale, cosa di non poco conto.  

Spaziare, già, spaziareé 

Beh, allora si spazia o si approfondisce?  

Senza saperlo e senza volerlo, i miei lontani inizi fotografici avevano trovato 
una sintesi: io fotografavoé lo spazio profondo , the deep space .  

Ancora studente, ancora ragazzetto, mi ero costruito in cam pagna un 
mio  osservatorio astronomico,  e col telescopio usato come potentissimo 

teleobiettivo  fotografavo pianeti, nebulose e galassie . Quando mi veniva 
sonno, mi sdraiavo a dormire in un sacco a pelo sul cemento del pavimento, 

mentre insetti vari mi cammi navano intorno.  

http://it.wikipedia.org/wiki/Franco_Vaccari
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E non parliamo delle ore passate a 

fantasticare, da bambino, col  View Master : per chi non lo conosce, è un 
visore per foto in 3D, versione plasticosa degli stereoscopi otto centeschi; ho 

ancora una meravigliosa  collezione di foto tridimensionali  dai soggetti più 
disparati, che chiedevo come regalo di Natale; ogni busta tre dischetti, ogni 

dischetto 7 foto.  Nessuno pu¸ negare che le foto in 3D abbianoéprofondit¨! 

Insomma, alla  fine la domanda iniziale si dissolve nel grande gioco ï gioco 

serissimo, beninteso ï che è la fotografia e soprattutto la vita.  
Profonda non è la fotografia, che forse (e sottolineo forse) per sua natura non 

lo è, ma  profondo può essere chi la fa , e quest o è tutto.  

(Seguitemi su Facebook e Twitter )      COMMENTI  

  La Nuova Oggettività in fotografia  
di  Angela Madesani  da htt p://www.artribune.com/  

 

 
Arthur Koster, Complesso residenziale del Georgsgarten, architetto Otto Haesler, 1925 -26 ï                  

© Arthur Koster, by SIAE 2015 ï Photo by Galerie Berinson, Berlino  

http://it.wikipedia.org/wiki/View-Master
https://www.facebook.com/LeonelloBertolucci.Fotografia?ref=hl
https://twitter.com/ilfototipo
http://www.ilfattoquotidiano.it/2015/06/12/fotografia-piu-che-lesposimetro-serve-un-profondimetro/1765746/#disqus_thread
http://www.artribune.com/author/angela-madesani/
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Museo Correr, Venezia ï fino al 30 agosto 2015. Lôabbiamo scelta come miglior 
mostra fuori -Biennale. Lôesempio di come una direzione illuminata ï come 

quella di Gabriella Belli ï possa rendere un network di realtà come i Civici di 
Venezia lôequivalente di un grande museo internazionale. 

  

IL CONTESTO STORICO  

Come  già scritto  su Artribune , la mostra sulla Nuova Oggettività al Museo 

Correr di Venezia è un importante punto di arrivo di anni di studio s u quel 
particolare argomento, uno dei pi½ accattivanti del XX secolo: lôarte durante gli 

anni della Repubblica di Weimar. Anni complessi, in cui a una tragica situazione 
politica ed economica, che port¸ allôascesa al potere di Adolf Hitler e del 

nazionalso cialismo, si affianca una stagione straordinaria artistica e culturale, 
di cui lôesempio pi½ evidente ¯ la nascita e lo sviluppo del Bauhaus. 

 
LA FOTOGRAFIA E LA REPUBBLICA DI WEIMAR  

La rassegna, divisa per temi, oltre ai numerosi dipinti, presenta un cosp icuo 
gruppo di materiali fotografici, tutti vintage ben conservati. Molti i ritratti in 

mostra di uno dei capisaldi della cultura fotografica del Novecento:  August 
Sander . Sono immagini facenti parte del suo ampio progetto di catalogazione   

Uomini del XX secolo , iniziato nel 1910 e terminato forzosamente nel 1936, 
quando la censura del governo nazista subentra nella sua attività. Nel 1929 

aveva pubblicato ses santa di quegli scatti, che verranno poi distrutti perché 

giudicati di propaganda antinazista. Il progetto completo avrebbe dovuto 
comprendere quarantaquattro cartelle di dodici fotografie ognuna.  

 

 
Max Beckmann, Ritratto di un turco, 1926 ï Richard L. Fe igen ï © Max Beckmann, by SIAE 2015  

http://www.artribune.com/2015/05/il-realismo-crudo-della-nuova-oggettivita-grande-mostra-a-venezia/
http://www.artribune.com/2015/06/acquisizione-fotografie-august-sander-moma-new-york/
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Ma i guai non finiscono qui: a guerra finita, nel 1946, molti negativi e 
altrettante stampe vengono distrutti in un incendio che colpisce lo studio di 

Sander. È dunque comprensibile la rarità dei materiali originali. Il suo lavoro, 
una sorta di catalogazione del popolo tedesco, ha segnato radicalmente quanto 

sarebbe venuto dopo, come dimostra la ricerca di Hans e Hilla Becher, 
fortemente influenzati da quel modo di lavorare.  

E quindi le immagini di  Albert Renger Patzsch , che, nello stesso 1929, 
pubblica il volume  Il mondo è bello , in cui presenta oltre cento immagini con 

forme organiche, meccaniche e architettoniche.  
Di grande fascino sono le foto in mostra del padre del Realismo Magico,  Franz 

Roh , valente storico dellôarte che nel 1925, incoraggiato da László Moholy -

Nagy, responsabile della fotografia al Bauhaus, pubblica il volume   
Postespressionismo, Realismo magico, Problemi della recente pittura europea . 

In mostra anche qualche raro scatto di  Christian Schad .  
 

 
August  Sander, Segretaria dellôemittente Westdeutschen Rundfunk di Colonia, 1931 ï Die 

Photographische Sammlung -SK Stiftung Kultur, Colonia ï © August Sander Archiv, Koln, by 

SIAE 2015  
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OVERVIEW 

La rassegna sottolinea lôimportanza del dialogo fra i diversi linguaggi, pittorico, 
fotografico, cinematografico, oltre a presentarsi come una intelligente 

occasione di scoperta di lavori quali quelli di  Walter Ballhause , Aenne 
Biermann , il cui archivio, dopo la sua morte, fu parzialmente distrutto dai 

nazisti, di  Wanda v on Debschitz - Kunowski , di  Arthur Köster  con i suoi 
paesaggi ñmetafisiciò, di Gerda Leo , di  Werner Mantz , di  Friedrich 

Seidenstücker , di  Heinz von Perckhammer  e dei fotomontaggi di Alice 
Lex - Nerlinger .  

Ma lôampia rassegna, organizzata dal Los Angeles County Museum of Art in 

collaborazione con la Fondazione Musei Civici di Venezia e con il supporto di 24 
Ore Cultura, propone anche lôoccasione di vedere e di leggere in unôottica pi½ 

ampia lôopera di grandi maestri del calibro di Hans Finsler  e di  Lotte Jacobi , 
il cui lavoro è un imprescindibile punto di riferimento per la storia della 

fotografia moderna.  
 

Venezia,  fino al 30 agosto 2015 -  Nuova Oggettività a cura di Stéphanie 
Barron  

MUSEO CORRER, Piazza San Marco 52, 041 2405211     
info@fmcvenezia.it   www.nuovaoggettivitacorrer.it  

MORE INFO: 
http://www.artribune.com/dettaglio/evento/44078/nuo va -

oggettivita/  
 

            
 

            
 

L'invasione delle ultrafoto  

di Michele Smargiassi da smargiassi -michele.blogautore.repubblica.it  

 

Hatsune Miko, come saprete, a  lasciato  le scene. Con una serie di concerti 
d'addio, due mesi fa, in Giappone, ha salutato i fan piangenti.  

Saprete anch e, forse, che Hatsune  non esiste. Mi correggo: esiste, canta, è 
una rockstar di successo. Ma non vive. O forse anche questo è sbagliato? Vive?  

Comunque sia, è un'immagine , una creazione virtuale, animata ma solo 
un'immagine, neppure troppo illusionistica, un manga  proiettato in tre 

mailto:info@fmcvenezia.it
http://www.nuovaoggettivitacorrer.it/
http://www.artribune.com/dettaglio/evento/44078/nuova-oggettivita/
http://www.artribune.com/dettaglio/evento/44078/nuova-oggettivita/
http://www.repubblica.it/spettacoli-e-cultura/2012/03/15/news/l_addio_virtuale_di_hatsune_miku_la_popstar_che_non_mai_esistita-31559385/
http://www.artribune.com/2015/06/la-nuova-oggettivita-in-fotografia/aenne-biermann-cactus-1928-museum-folkwang-essen-2/
http://www.artribune.com/2015/06/la-nuova-oggettivita-in-fotografia/august-sander-segretaria-dellemittente-westdeutschen-rundfunk-di-colonia-1931-die-photographische-sammlung-sk-stiftung-kultur-colonia-august-sander-archiv-koln-by-siae-2015/
http://www.artribune.com/2015/06/la-nuova-oggettivita-in-fotografia/august-sander-manovale-1928-die-photographische-sammlung-sk-stiftung-kultur-august-sander-archiv-koln-by-siae-2015/
http://www.artribune.com/2015/06/la-nuova-oggettivita-in-fotografia/arthur-koster-complesso-residenziale-del-georgsgarten-architetto-otto-haesler-1925-26-arthur-koster-by-siae-2015-photo-by-galerie-berinson-berlino/
http://www.artribune.com/2015/06/la-nuova-oggettivita-in-fotografia/adobe-photoshop-pdf/
http://www.artribune.com/2015/06/la-nuova-oggettivita-in-fotografia/max-beckmann-ritratto-di-un-turco-1926-richard-l-feigen-max-beckmann-by-siae-2015-2/
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dimensioni. Ma i  fan  vanno ai suoi concerti lo stesso, la invocano, la 
acclamano, la fotografano, anche.  

 

 Non c redo che i giapponesi  si siano 

bevuti il cervello. Come al cinema, come nei videogame, attivano la modalità 

"sospensi one di incredulità", quel pensiero doppio che ti fa percepire 
contemporaneamente come reale e irreale quel che stai guardando.  

Mi serve il caso di Hatsune  e del suo pubblico sanamente schizofrenico per 
provare a essere un po' ottimista di fronte a qualche lettura leggermente 

apocalittica sull'evoluzione della fotografia nel nuovo millennio.  
"La fotografia digitale è l'ultracorpo  della fotografia", leggo ad esempio in 

un breve saggio di Domenico Quaranta, nell'interessante bis del 

volume  Generazione critica . Ricorderete il grande classico della fantascienza da 
Guerra Fredda,  L'invasione degli ultracorpi  di Don Siegel, anno 1956: 

giganteschi fagioloni venuti dal cielo incubavano individui del tutto simili alla 
famiglia della porta accanto, in realtà tremendi a lieni intenzionati a prendere il 

nostro posto sulla Terra.  
La fotografia digitale, sostiene  Quaranta, si comporta proprio così: "finge di 

essere quello che non è", cioè di fare quello che la fotografia ha sempre fatto, 
mentre "in silenzio porta avanti la s ua meticolosa opera di sostituzione".  

Chi  sostiene  che  la  rivoluzione  digitale  di per sé non  ha cambiato 
sostanzialmente il nostro approccio alla fotografia, per il giovane critico si 

comporterebbe insomma come quegli ingenui del film che non volevano vede re 
i mostri dietro la rassicurante apparenza umana, e ne finivano vittime. 

Vengono i brividi.  
Da moderato "continuista"  quale sono, la metafora mi mette un po' in crisi. 

Sono davvero un ingenuo, quando sostengo che, se non fosse esistita Internet 

(un  sepesantissimo), la fotografia digitale sarebbe solo un'innovazione tecnica 
come il passaggio dal dagherrotipo al calotipo al collodio?  

Altre letture mi danno da pensare . In  Cloning Terror , un saggio del 2011, 
l'eccellente linguista americano W.J.T. Mitchell id entifica terrorismo politico e 

terrori tecnologici avvicinando alla guerra delle immagini (dall'11 settembre ad 
Abu Ghraib) il concetto di clonazione degli organismi. Nel profondo, suggerisce, 

la paura dei replicanti (dagli ultacorpi di Siegel ai cloni di  Blade Riunner ) è 
sostanzialmente il terrore che ci ispirano le immagini: soprattutto quando 

duplicano, disumanizzandola, la nostra umanità.  
Siamo sulla stessa lunghezza d'onda , mi pare. Ma mentre Mitchell spiega 

in modo abbastanza chiaro dove vogliono arri vare le immagini -clone del terrore 

http://smargiassi-michele.blogautore.repubblica.it/files/2015/05/Hatsune.jpg
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e della speculare "guerra al terrore", ossia a sostituire la politica e l'etica con 
rappresentazioni iconiche semplificate e artificiali per imporre uno scenario di 

inevitabile guerra senza fine, faccio un po' più fatica a capire dove le ultrafoto, 
almeno secondo Quaranta, ci vorrebbero portare.  

Cosa vorrebbero costringerci a fare,  chi vorrebbero convinverci a 
diventare. Il saggio non lo dice (come altri saggi del volume, che partono 

benissimo, ponendo le domande giuste, e  poi però lasciano la parola agli artisti 
di cui citano le opere, che di fatto non rispondono, e alla fine si scordano di 

riprendere la parola per tentare di rispondere al posto loro).  
Sembra di capire che l'obiettivo  della fotografia aliena e malevola sia  

semplicemente di "trasferire le sue logiche -  a livello informatico -  alla nostra 

cultura". La fotografia digitale insomma vorrebbe affermare la digitalità? Mi 
sembra un argomento circolare. E non prefigura nessuna svolta di per sé 

alienante: anche la fot ografia analogica affermò o confermò un modo di 
pensare analogico, e siamo sopravvissuti.  

Credo in realtà che qualcosa  vogliano da noi (un altro celebre e 
indispensabile saggio di Mitchell si intitolava proprio  What Do Pictures Want ), 

le immagini digitali,  o meglio le immagini  condivise  perché in formato digitale.  
Vogliono  essere  condivise.  Vogliono diventare quel che le fotografie non 

sono mai state: strumenti "a perdere" delle relazioni interpersonali, come i 
gesti, le espressioni del volto, i saluti, i v estiti, il makeup, le battutine. Che si 

usano e poi svaniscono nell'aria. Ne ho già parlato abbastanza  difendendo le 
foto  dei gattini, ingiustamente calunniate.  

E allora sì, in questo ha ragione Quaranta : sono proprio ultrafoto e ci 
invadono, ma le vere vittime del sloro inganno non sono le persone comuni che 

hanno imparato a usarle per quel che sono, bensì quei critici del fotografico che 

le disprezzano perché loro, appunto, credono che siano ancora come una certa 
parte delle foto che abbiamo sempre conosciuto: opere visuali dotate di 

"volontà formale", e se non ce l'hanno sono dei fallimenti.   Sono questi, gli 
ingenui che n on vedono, dietro l'apparenza della continuità, la grande novità 

che sono le neofoto, e inciampano sul loro stesso inadeguato giudizio di 
condanna e deprecazione.  

Se un rischio ultracorpi esiste, non sta nelle neofoto in quanto tali,  ma 
nel sistema che ne rende possibile la condivisione. Se le foto dei 

gattini  vogliono  solo essere scambiate per condividere una sensazione serena e 
piacevole, i  social  network  vogliono da noi cose più pesanti e rischiose.  

Che cosa, non è ovviamente  possibile esaurirlo in un bl og. Sono certo in 
gioco poste molto alte nelle battaglie tra soggetti economici e politici, vecchi e 

nuovi (media classici e new media , gestori di piattaforme e produttori di 
apparati, imperi del software e dell'hardware, solidi governi centralizzati e 

pote ri liquidi...), battaglie che si combattono  con e per  il potere sulle immagini.  

In ogni caso, se vogliamo capire  cosa si tratta, forse ha ragione Mitchell: 
dobbiamo abbandonare il modello tradizionale di analisi del potere delle 

immagini, quella nobile e sa na iconoclastia critica che smascherava la falsità e 
la retorica delle icone ideologiche ricontestualizzandole nella storia, 

dimostrando con i fatti come avessero i piedi d'argilla.  
Dobbiamo gratitudine a quel tipo  di critica semiologica, strutturalista, c he 

ha prodotto grandi battaglie di verità. Ma forse, me ne sto convincendo, 
chiedersi solo  che cosa  fanno le immagini e anche  perché  lo fanno non basta 

più. Bisogna anche stare attenti a  come  lo fanno. A come le immagini "si 
muovono, evolvono e mutano, qua li bisogni e desideri incarnano".  

http://smargiassi-michele.blogautore.repubblica.it/2015/06/01/dalla-parte-dei-foto-gattini/
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E dunque bisogna osservarle,  le neofoto, le ultrafoto, i fotocloni, mentre 
nascono, crescono e si sviluppano, senza suppinenza, paura e rifiuto. Dare 

l'allarme e aprire il lanciafiamme non basterà.  
Bisogna forse avere lo s pirito  consapevolmente schizofrenico di chi si lascia 

incuriosire dai concerti di Hatsune Mko sapendo benissimo che si tratta di 
un'immagine sintetica. Di chi al cinema si commuove sapendo che sono solo 

attori, di chi sussulta e va in ansia giocando a GTA sapendo che è solo una 
complicata danza di numeri. Lo spirito dei resistenti di  Matrix  che non esitano a 

calarsi nel mondo fittizio creato da un software.  
Quanti continuano a dire  che le neofoto sono solo peste visuale, "non sono 

fotografia", non mertitano  di essere guardate, studiate, osservate, se ne tiene 

bene alla larga e pensa che bastino a salvarci dalle loro insidie un po' 
di  damnatio temporum  e di richiami alla "buona fotografia" come antidoto, 

temo siano i nuovi ingenui che verranno inghiottiti per  primi dai baccelli alieni, 
senza neanche accorgersene.  
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Piergiorgio Branzi ¯ cresciuto a Firenze, çuna citt¨ dallôaspetto severoè, in cui 
«il colore rimane accessorio gradevole, un riempitivo, pur se splendido possa 

risultareè. Una citt¨ çfiglia di due cave di pietra: una di ñpietra serenaò, quindi 
il grig io della grafite, e lôaltra di ñpietra duraò, cio¯ lôocra spento del Palazzo 

della Signoria».  

Cos³ il grande fotografo e giornalista toscano spiega lôorigine della sua 

predilezione per lôessenzialit¨ del bianco e nero, la forma di rappresentazione 
visiva c on cui ha raccontato e racconta la realtà in cui è vissuto e vive.  

Branzi, nato a Signa nel 1928, incominciò a scattare foto con una  Condor  della 
Galileo negli anni Cinquanta. Le sue opere ï che gli hanno procurato vasta 

notoriet¨ in Italia e allôestero ï sono state acquisite dai musei di tutto il 

mondo: dal Museum of Modern Art di San Fra ncisco al Guggenheim di New 
York, dal Fine Art Museum di Houston alla Bibliothèque nationale de France di 

Parigi, dalla Tate Gallery di Londra al Museo Nacional Centro de Arte Reina 
Sofia di Madrid.  

Ci siamo fatti raccontare la sua storia di fotografo.  

                 
Piazza Grande a Burano, 1954 

 

Si dice che allôorigine suo amore per la fotografia ci sia la libreria di 

suo padreé 

In un certo senso, è vero. Lasciai la cittadina dove nacqui, Signa, una decina di 

chilometri da Firenze, quando avevo non più di cinque anni. La mia famiglia si 
trasferì definitivamente a Firenze dove mio padre, assieme a due amici, aveva 

fondato una casa editrice, la Libreria Editrice Fiorentina, tuttora attiva, aprendo 
anche una libreria in via del Corso. In effetti, lôattivit¨ paterna mi permise una 

precoce iniziazione a testi e immagini fotografiche, ben rare a quel tempo.  

http://www.italianways.com/la-galileo-condor-i-fotografare-la-liberta
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Allôinizio, come per molti della sua generazione, cô¯ Cartier-Bressoné 
Quando conobbe il suo lavoro?  

Incrociai le sue opere soltanto nel ô52, visitando la sua prima mostra in Palazzo 
Strozzi. Compresi che non si trattava solo di una collezione di belle immagini, 

ma che esisteva un ñcodice linguisticoò nuovo, estremamente diretto ed 
efficace, per rappresentare la realt¨ e comunicare la ñpropria letturaò del 

mo ndo. Uscito dalla mostra comprai subito una macchina fotografica. Una 
Condor costruita a Firenze dalle Officine Galileo nel quadro di riconversione 

postbellica.  

Come ricorda il suo primo incontro con il grande fotografo francese?  

Ho incontrato personalment e Cartier -Bresson due volte. La prima volta a metà 

degli anni Cinquanta, nella sede della Magnum, dove mi accolse con insperata 
disponibilità ï ero un giovane dilettante dellôultima e pi½ sperduta periferia 

fotografica dôEuropa ï, e mi riservò il raro priv ilegio di consultare i provini a 
contatto.  

Ebbi cos³ modo di constatare con sorpresa che ñimages ¨ la sauvetteò [titolo 
del primo libro di Cartier -Bresson, del 1952, ndr] era un modo di dire di gergo, 

e che su uno stesso soggetto aveva scattato anche più di un rullino. La scelta 
dellôimmagine definitiva, cosa che per la verit¨ anchôio gi¨ facevo, era indicata 

da un segno rosso di matita morbida sul provino a contatto.  

E il suo secondo incontro con lui?  

Fu a Firenze. Aveva 92 anni, ci incontrammo in una cen a privata, a casa del 
presidente della Alinari, De Polo. Potei godere così, per oltre due ore, della 

compagnia di un uomo di squisita cortesia e disponibilità, come mi aveva già 
dimostrato nellôincontro di Parigi. Una persona dotata di instancabile curiosità. 

Un maestro di vita, oltre che di fotografia.  

 

Firenze, arena sotto la neve, 1954 
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Lei ha fatto parte del Gruppo fotografico Misa di Giuseppe Cavallié 

 

Lôesperienza con gli amici del Misa di Senigallia ¯ stata molto importante per 
me. Ebbi lôopportunità di conoscere gli esponenti della Bussola, il più noto e 

qualificato gruppo fotografico italiano. Insieme a Cavalli côerano Veronesi, uno 
dei maggiori astrattisti europei, Vender, Finazzi, lo scrittore ed esploratore 

Fosco Maraini, Ferruccio Ferroni, e al tri ancora. Ma ho avuto soprattutto la 
fortuna di incontrare Mario Giacomelli.  

Che ricordo ha di lui?  

Giacomelli aveva più o meno la mia età, e con lui stabilii un certo sodalizio 

artistico, perché tutti e due impegnati, in quel momento, a scandagliare le 

possibilit¨ dôimpianto espressionista: toni definitivamente neri e bianchi bucati, 
mangiati nella ripresa e nella stampa. In accordo definimmo questo ñsegnoò 

lôidentificazione stessa del fare fotografia, e su questo richiamo alla grafica 
stabilimmo un rapp orto di intesa che contribuì ad avvicinarci anche sul piano 

dellôamicizia: unôamicizia protrattasi intatta per mezzo secolo.  

Questo nostro modo di fare fotografia ci portò ben lontano dalla linea estetica 

di Cavalli e della Bussola, e dalle loro raffinate  immagini che tendevano a 
rincorrere la leggerezza di segno della matita, le modulazioni di grigio 

dellôincisione allôacquatinta, uno stile che non aveva saputo registrare i 
cambiamenti determinati nella societ¨ dai traumi dellôancora recente conflitto.  

Quando fummo cooptati, assieme ad Alfredo Camisa, nellôempireo del glorioso 
Gruppo, dalla prima riunione collegiale emerse subito, chiaramente, per tutti e 

tre, lôimpossibile convivenza con i dettati di unôestetica delineata ben prima 
della guerra. E il sod alizio si sciolse senza colpo ferire, come neve al sole.  

Quali erano i maestri, oltre a Cartier -Bresson, cui si ispirava allôinizio 

della sua attività?  

Sulla maturazione formale, dopo lôiniziazione di Bresson, lôinput pi½ consistente 

lo ricevetti dai fotog rafi di ñLifeò, le cui immagini ebbi la fortuna di trovare in 
un inserto allôinterno di una raccolta di scrittori americani distribuita da 

unôagenzia di promozione letteraria postbellica: Walker Evans, la Bourke-
White, Paul Strand, con i suoi ritratti cong elati in una posa più fresca di 

unôistantanea, il pittore-fotografo Ben Shané E pi½ tardi Robert Frank, che mi 
sorprese per la capacit¨ di realizzare un libro ñepocaleò sulla societ¨ americana 

senza alcuna immagine ñspettacolareò. E ancora i francesi, Brassaï e Izis 
Bidermanas, dei quali erano apparsi i primi volumi sulla quotidianità parigina, 

letta in viraggio immaginifico.  

Nel 1955 realizza primo grande reportage in Italia, percorsa in moto: 

come ricorda quellôesperienza? 

Io provengo da una famiglia impe gnata nel sociale e nel politico, e mi portavo 

dietro un preciso bagaglio di attenzione culturale, e quindi anche fotografica, 

per una ricerca sullôuomo e sui suoi comportamenti, sulla societ¨ in quel 
momento in rapido sviluppo.  

LôItalia, uscita dal conflitto da meno di un decennio, era un Paese povero, nel 
migliore dei casi di dignitosa indigenza. E nel Meridione, un Paese del tutto 

arcaico e doloroso. Questo arcaismo mediterraneo, che trovai non solo in 
Italia, ma anche in Spagna e in Grecia ï gli altri due Paesi che poi attraversai ï
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, mi interessava anche perch® mi sembrava di intravvedervi lôessenza stessa 
dellôuomo allo stato di pre-omologazione consumistica: genuino come in effetti 

era. Cercai di affrontarlo con uno sguardo di empatia e anche di compa ssione, 
sperando di dare alle immagini un contenuto di messaggio sociale.  

Erano gli anni dellôinizio della motorizzazione, con lôapparizione della Vespa, 
della Lambretta e di motocicli vari. Ma il fratello della mia futura moglie, 

grande sportivo, possede va una Guzzi 500. Lo convinsi a dedicare le vacanze 
estive al periplo del Centro -sud: partendo dallôEmilia e, a scendere, Abruzzo, 

Marche, Molise, Puglia, Lucania, Campania, Lazio, Toscanaé Le strade erano 
così come gli eserciti le avevano lasciate, quasi tutte nelle condizioni di veri e 

propri carriaggi, spesso poco pi½ che sentieri. Ma lôesperienza la ricordiamo 

ancora oggi con esaltante sorpresa.  

 

              
Napoli, la prima messa, 1955 

 

Ma le sue attenzioni non si rivolgono solo al mondo ruraleé 

Lôambiente contadino del Sud meritava lôattenzione che pi½ tardi dedicai al 
mondo della nuova borghesia, una classe sociale in quegli anni in formazione, 

con tutte le scontate ingenuità e gli atteggiamenti che la rapida trasformazione 

comportava. Una ricerca,  questa, raccolta in più di un centinaio di immagini 
pubblicate su ñIl Mondoò di Mario Pannunzio. 
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Come arriva al ñMondoò? 

A quel settimanale approdai via ñposta raccomandataò. Spedivo cinque o sei 

foto alla volta che mi tornavano indietro qualche settimana  dopo, tranne quelle 
che avevano pubblicato, scelte personalmente dal direttore -proprietario, 

Pannunzio. Per una decina di anni, ñIl Mondoò offr³ ai fotografi italiani una 
tribuna e un palcoscenico come nessunôaltra rivista dellôepoca, anche 

specialistica,  aveva mai fatto. Ma anche i fotografi, è doveroso riconoscerlo, 
dettero molto allôimmagine raffinata del settimanale, alla novit¨ dello sguardo, 

colto e laico, con cui veniva osservata una società in così rapida 
trasformazione.  

           
Lôorologio di Comacchio, 1955 

 

Poi cô¯ lôesperienza in Unione Sovieticaé 

Ero stato assunto dal Telegiornale nel 1960, anche per la mia esperienza con la 
ripresa cinematografica, oltre che fotografica. La Rai progettava la creazione di 

un settore di giornalisti - reporter, gente capace cioè di operare con i due 
strumenti. Realizzai subito alcuni servizi nei Balcani, in India, in Finlandia, 

oltrech® in Italia. Nel ô62 il direttore, Enzo Biagi, mi chiese se me la sentivo di 
andare a Mosca a tentare di aprire una sede di corris pondenza giornalistica, 

impresa che a nessun organismo radiotelevisivo occidentale era mai riuscita. 
Biagi addolcì la pillola assicurandomi che avvertiva la possibilità di aperture nel 
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clima politico di quel Paese, e, da buon giornalista qual era, mentiva sapendo 
di mentire: lôanno prima a Berlino avevano cominciato a costruire un muro, e 

da due settimane navi sovietiche erano in rotta verso Cuba, con un carico di 
missili nucleari. Furono per¸ anche gli anni di un primo ñdisgeloò politico: a 

Mosca riapparve ro alcuni vecchi ñintellettuali dissidentiò, mentre per i pi½ 
giovani e inquieti si riapr³ la stagione delle lunghe ñsettimane biancheò in 

Siberia.  

Comunque riesce a lavorare anche l¨é 

Nonostante il divieto assoluto di fotografare, la variante nostrana  di ñvietato-
vietareò mi permise di comporre un personale diario di immagini, pubblicato 

nel ô95. 

Ha un buon ricordo degli anni?  

Sul piano personale, la quadriennale quotidianità di convivenza con la realtà 

russa ¯ stata, per me e per i miei familiari, unôesperienza umana determinante 
e indimenticata.  

Poi verso la fine degli anni Sessanta abbandona la fotografiaé 

È vero, tornato da Mosca appesi la macchina al chiodo. Non si possono fare 

due mestieri insieme ï fotografia e televisione ï e il secondo era diventat o la 
mia principale professione. Avvertivo inoltre il bisogno di riflettere sui quindici 

anni della mia attivit¨ fotografica. Lôesperienza delle immagini moscovite mi 
aveva condotto su strade diverse da quelle fino ad allora praticate, e 

desideravo ritrova re il filo di Arianna, le tracce costanti, i ñsegniò, se ve ne 
fossero stati, introdotti nel mio linguaggio figurativo.  

Ho sempre detto che fotografare ¯ disegnare, ma non lôinverso. Riflessione che 
mi portò a ripercorrere il sentiero della pittura, che av evo ripreso in Russia 

nella speranza di riempire il vuoto pneumatico delle domeniche moscovite. Così 

come quello dellôincisione su lastra, che mi procur¸ pure, per la verit¨, qualche 
buona soddisfazione.  

 
Pasqua a Tricarico, 1955 
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Ĉ vero che riprende lôattivit¨ ñufficialeò con un reportage sui luoghi 
pasoliniani? Ha conosciuto Pasolini?  

Anche questo risponde a verit¨. Purtroppo Pasolini non lôho conosciuto. Ho solo 
fotografato, nel ô95, la sua casa a Casarsa, in via di trasformazione in centro 

culturale. D al ñsalotto buonoò trassi unôimmagine che amo molto. Una scatola 
vuota, che nessun personaggio anima, ma che dice a sufficienza sulla famiglia 

che lôha vissuta: ñI muri ci parlanoò osservava Brassaµ. Il divano, ad esempio, 
pretenzioso se pur liso, indica u na condizione di piccola borghesia, in dignitosa 

parsimonia di mezzi. La finestra sul corso principale suggerisce un villino, e 
quanto la famiglia tenesse a una posizione di prestigio nellôambito paesano. Il 

piccolo lampadario e la tenda alla finestra ï rivalsa dellôamata madre allo 

schematismo anche mentale del padre, ufficiale di carriera ï inondano la 
scatola -salotto di quella particolare luce filtrata che sembra animare le cose 

inanimate. Una scatola vuota e una tenda che si gonfi¸ in ñgiusto respiroò, 
quasi evocando unôassente presenza. 

Lei ha detto spesso di preferire il bianco e nero, perché, ha dichiarato 
in unôintervista, ñsottolinea lôessenzialeò. Ci pu¸ spiegare meglio? 

Preferisco il bianco e nero perché negli anni Cinquanta, quando ho cominciato,  
il colore era una costosa curiosità. Ma anche perché noi toscani consideriamo il 

disegno lôñeticaò stessa di ogni espressione figurativa. Firenze ¯ una citt¨ figlia 
di due cave di pietra: di ñpietra serenaò, quindi il grigio della grafite, e lôaltra di 

ñpietra duraò, cio¯ lôocra spento del Palazzo della Signoria. Ĉ una citt¨ 
dallôaspetto severo, e il colore rimane accessorio gradevole, un riempitivo, pur 

se splendido possa risultare. Ogni suo angolo è disegnato secondo i precisi 
parametri della triangolazi one della camera ottica, nel rapporto di equilibrio 

delle masse. Anche la campagna è bicolore e disegnata, come si sa. Verde 

scuro del cipresso, che non cade e non perde foglie, e verde argento dellôulivo, 
anchôesso ben solido sul terreno, e fogliame indenne al più duro inverno. 

Potevo mai allontanarmi da questa rassicurante ñgabbiaò? 

Quali macchine fotografiche predilige?  

Dopo la Condor, con la quale avevo cominciato, passai alla Rolleiflex, e alla sua 
indimenticata sezione aurea. A metà degli anni Cinquan ta arrivò la Leica M, che 

da pi½ di mezzo secolo ¯ ñla mia macchinaò. 

La fotografia ¯, secondo lei, una forma dôarte o piuttosto, come dice 

Berengo Gardin, una forma di testimonianza e di documentazione?  

Lôaffermazione di Berengo Gardin, che assegna alla fotografia il solo ruolo di 

ñtestimonianza e documentazioneò, mi appare eccessivamente riduttiva. 
Lasciando da parte lôannosa e sterile disputa se possa esser definita arte o 

meno, è certo che la realtà la vediamo attraverso il fondo di bottiglia 
dellôobiettivo, ma ¯ altrettanto certo che la creazione dellôñimmagineò attiva le 

corde della nostra sensibilità, della nostra cultura non solo figurativa: coinvolge 

la coscienza sociale, il livello ñeticoò dellôautore, lo responsabilizza. In ultima 
analisi ñlôimmagine finaleò proviene dal pi½ profondo del nostro essere, dalla 

nostra stessa identità. E ci scopre e ci smaschera. Ci aiuta Oscar Wilde: 
çQualunque ritratto, dipinto con intelletto ed empatia, ¯ un ritratto dellôartista 

e non del modello. Il modello non è che lôoccasione. Non ¯ lui che ¯ rivelato dal 
pittore, ma è il pittore che rivela sé stesso».  
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Comô¯ il suo rapporto con il digitale? 

Lo sto sperimentando per cercare di decodificarlo, prender mano con le forse 

troppe possibilità che sembra offrire. Ma lo guardo con ñdiffidenzaò, 
considerando quanta di questa travolgente, immane e labile produzione verrà 

mai trascritta su un supporto durevole. Non dobbiamo dimenticare che per le 
generazioni future la fotografia rimarr¨ ancora la migliore ñprotesi della 

memo riaò collettiva. 

Photos via: ©Piergiorgio Branzi 

 
Firenze, Vicolo dei Donati, 1955 

                                                
Senigallia, bar sulla spiaggia, 1957 


