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Il colore gentile di Daido Moriyama 

di Simona Maggiorelli da http://www.left.it/ 

  

 
 

 
“Il bianco e nero racconta il mio mondo interiore, le emozioni e i sentimenti più 

profondi che provo ogni giorno camminando per le strade di Tokyo o di altre 
città, come un vagabondo senza meta”, scrive Daido Moriyama, il fotografo 

giapponese noto per le sue visioni notturne intime, sensuali, sfuggenti. 
 Nudi di donna che emergono dalla penombra, scorci di città nel fioco 

bagliore dei lampioni, presenze anonime e magnetiche nel cuore della 
metropoli. Tutto nelle foto in bianco e nero di Daido Moryama rimanda al 

rapporto con lo sconosciuto, schiudendo possibilità di un incontro 
imprevisto, in un’atmosfera sospesa, quasi fuori dal tempo. Lo hanno 

raccontato  anche in Italia mostre come Visioni del mondo, di cui resta 
memoria in un ponderoso catalogo edito da Skira. 

Ma c’è un lato di questo maestro della fotografia che non conoscevamo 

abbastanza: la sua fantasia a colori e il dinamismo che in questa variegata 
cromia assumono le immagini. “Il colore descrive ciò che incontro senza 

filtri, e mi piace registrarlo per come si presenta ai miei occhi. Il bianco e nero 
è ricco di contrasti, è aspro, riflette a pieno il mio carattere solitario.  

Il colore è gentile, riguardoso, come io mi pongo nei confronti del mondo”, 
racconta lui stesso, presentando la serie intitolata Color alla Galleria Carla 

Sozzani di Milano, in collaborazione con Fondazione Fotografia Modena .  
Una mostra, aperta dall’8 novembre al 10 gennaio 2016, che la prima volta 

raccoglie in Italia una selezione di 130 fotografie inedite, realizzate tra la 
fine degli anni Sessanta e i primi anni Ottanta. Anni di svolta nella fotografia 

http://www.moriyamadaido.com/english/
http://www.fondazionefotografia.org/
http://www.left.it/wp-content/uploads/2015/11/08_Daido-Moriyama_color-1970sM-B-5-2.jpg
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di  Moriyama, vissuti soprattutto sulla strada. Lo sguardo qui  sembra farsi più 
poetico e giocoso, lo sguardo del desiderio lascia il posto qui allo sguardo 

curioso, vitale, di chi osserva il fluire della vita nella metropoli e si lascia 
trascinare dal movimento incessante della sue strade. 

 

 
Daido Moriyama: color 1970s 

In quel periodo anche per l’allora trentenne Moriyama  fortissimo era il 
richiamo della beat generation e  ad alimentare la sua immaginazione e voglia 

di libertà, come per molti dei giovani di allora, era soprattutto il mito letterario 
del viaggio creato da  Jack Kerouac,con il romanzo Sulla Strada.  Così in 

queste foto i paesaggi della metropoli giapponese si sovrappongono a quelli 
americani, come appaiono in certi film di quegli anni, fra auto abbandonate 

lungo la strada, corridoii di insegne luminose e malinconiche 
lampadine appese nel nulla, motel di infima categoria e scene quasi da 

noir che oggi hanno acquisito un fascino vintage. 
Le foto scelte dal curatore Filippo Maggia per questa mostra milanese 

raccontano  un Giappone in bilico fra tradizione e modernità poco prima del 
boom economico e dei consumi.  Dopo Milano la mostra sarà dal 6 marzo  

2016 alla Galleria civica di Modena. 

PER VEDERE ALTRE IMMAGINI: http://www.left.it/2015/11/06/il-colore-gentile-di-daido-

moriyama/ 
 

Le “Artic Stories” di Evgenia Arbugaeva 
 

di Marianna Bernardini da http://www.artslife.com/ 
 

Le “Artic Stories” di Evgenia Arbugaeva in mostra presso The Photographers’ 
Gallery.  

Dal 6 novembre 2015 al 16 gennaio 2016 The Photographers’ Gallery di Londra 
mette in mostra e in vendita “Artic Stories” della fotografa Evgenia 

http://www.left.it/2015/11/06/il-colore-gentile-di-daido-moriyama/
http://www.left.it/2015/11/06/il-colore-gentile-di-daido-moriyama/
http://www.artslife.com/author/marianna-bernardini/
http://www.left.it/wp-content/uploads/2015/11/12_Daido-Moriyama_color-1970sM-6-7-2.jpg
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Arbugaeva. Sotto questo titolo vengono presentati due diversi progetti 
realizzati dalla Arbugaeva nella Russia Artica, Tiksi del 2012 e Weather Man del 

2014, che riflettono rispettivamente la riscoperta della vita vissuta nella città 
natale durante l’infanzia e il desiderio di rappresentare quel fascino particolare 

che le zone artiche hanno esercitato sull’autrice. 

 
All images © Evgenia Arbugaeva 

 

 

Nata in Siberia a Tiksi nel 1985, Evgenia Arbugaeva, fotografa 
documentarista dal 2009, si trasferisce giovanissima a New York per studiare 

fotografia senza però mai abbandonare l’idea di ritornare nella sua terra 
d’origine. 
 

Un’idea così forte da diventare un’ossessione e il centro di una ricerca 

personale e fotografica che la condurrà ben più lontano di una semplice 
rivisitazione della memoria. Nel 2010 Evgenia Arbugaeva ritorna a Tiksi, ma 

quel che trova è un paese in declino in cui tutto è cambiato e niente sembra 
più collegarsi alla sua infanzia vissuta lì. Tra tutte le fotografie scattate in 

quell’occasione, soltanto una cattura la sua attenzione. È la foto di una ragazza 
che lancia dei sassi nell’acqua gelida. 
 

In quella ragazza e in quell’acqua fredda percepisce un significato così 
profondo da spingerla nel 2012 a ritornare in Siberia per cercarla e conoscerla. 

Il suo nome è Tanya e, con grande sorpresa, la Arbugaeva scopre che nel 
cuore di un paese radicalmente mutato è custodita ancora oggi una vita in cui 

potersi riconoscere. Lo stesso appartamento in cui vivono Tanya e la sua 
famiglia è molto simile a quello in cui ha vissuto Evgenia. 
 

Il risultato di questa esperienza è una serie di immagini che riprendono diversi 

luoghi e momenti appartenenti alla vita di Tanya, nelle quali l’autrice riesce a 
catturare l’eco di quel mondo speciale che viveva da bambina. È un mondo di 

luce e di stelle, in cui predominano il bianco, il candore delle valli infinite e 
innevate. I colori sono vivaci e tersi come spianati dal gelo che sembra 

avvolgere in un alone fiabesco i luoghi e i volti che sfidano il tempo. 

http://www.artslife.com/2014/09/03/aprira-a-mosca-la-prima-biblioteca-pubblica-di-arte-contemporanea-in-russia/
http://www.artslife.com/2015/01/27/giornata-della-memoria-2015-per-non-dimenticare/
http://www.evgeniaarbugaeva.com/stories/---tiksi/New_3/
http://www.artslife.com/wp-content/uploads/2015/11/Immagine02.png
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All images © Evgenia Arbugaeva 

 

Dopo la luce di Tiksi, con il successivo progetto Weather Man, si entra nel buio 
delle lunghe notti polari. Quest’ultimo lavoro racconta la vita solitaria 

di Vyacheslav Karotki, un meteorologo di 63 anni che da tredici vive nella 
stazione di Khodovarika, la più remota e fredda della Siberia Artica. 

 

 
All images © Evgenia Arbugaeva 

 

Da sempre affascinata dalla scelta di queste persone di vivere e lavorare in 

strutture così isolate, nel 2013 Evgenia Arbugaeva decide di esplorare le 
numerose stazioni sparse per l’Artico a bordo di una nave rompighiaccio, che 

http://www.evgeniaarbugaeva.com/stories/---tiksi/01/
http://www.evgeniaarbugaeva.com/stories/---weather-man/Weather_man_11/
http://www.artslife.com/wp-content/uploads/2015/11/Immagine03.png
http://www.artslife.com/wp-content/uploads/2015/11/Immagine031.png
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fornisce le risorse annuali a questi avamposti. Ne visita ventidue, constatando 
con sua grande delusione che per la maggior parte si trattava di anonimi edifici 

moderni privi di fascino. 
 

Finché arriva alla stazione metereologica di Khodovarika, dove il tempo pareva 

davvero essersi fermato.Il suo unico abitante viveva lì da tredici anni, tra 
cartine logore, una macchina per il codice morse e un vecchio ritratto di Yuri 

Gagarin ritagliato da un giornale del 1961. Anche la carta da parati 
apparteneva a un’altra epoca. Dopo un primo incontro, agli inizi del 

2014 Evgenia Arbugaeva vi fa ritorno per raccontare la vita solitaria del 
metereologo Karotki. Con sè porta in dono delle arance, dello champagne e un 

uccellino. 

 

 
All images © Evgenia Arbugaeva 

Si trattiene due settimane e mezzo, il tempo sufficiente per costruire un 

racconto intimo e delicato della quotidianità del protagonista. E per scoprire e 
farci scoprire un uomo perfettamente a suo agio nell’isolamento di quel luogo. 

Lo si può cogliere in quel formidabile ritratto in cui lo sguardo blu di Karotki è 
perso in una sorta di contemplazione. I lineamenti sono distesi, s’intravede un 

sorriso. Come ha affermato la stessa Arbugaeva “Non si sente affatto solo. È 
come se scomparisse nella tundra, nelle tempeste di neve. Korotki non ha una 

concezione di sé come la maggior parte delle persone. È come se fosse vento.” 

Attraverso uno stile narrativo-documentario Evgenia Arbugaeva dà vita a 

storie senza tempo. 

All’amara constatazione che i cambiamenti sociali hanno intaccato 

l’immaginario ideale e innocente dell’infanzia, segue la spinta a usare la sua 
fotografia anche per preservare ciò che il tempo erode. Conducendo 

l’osservatore alla scoperta di un qualcosa di prezioso che al di là di tutto, 

resiste. 

http://www.artslife.com/wp-content/uploads/2015/11/Immagine01.png
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L'osservatore siciliano e l'Osservatore Romano 

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

 

Cinquant'anni fa 

tondi il ventiduenne Ferdinando Scianna ebbe la sorpresa di vedere recensito il 

suo primo libro, Feste religiose in Sicilia, là dove meno se lo sarebbe aspettato: 
sulle colonne austere e devote dell'Osservatore Romano. 

 
Non fu proprio una recensione lusinghiera. Diciamo pure una stroncatura. 

La vicenda è abbastanza nota. Il giornale del Vaticano non apprezzò quella 
vena di antropologico paganesimo che trapelava dalle immagini del fotografo 

siciliano, raccolte perlustrando santuari, sagre e processioni di una terra che ne 

offriva in abbondanza. 
 

In verità l'autore della stroncatura, ossia il filosofo, sempre siciliano, 
Fortunato Pasqualino, in quelle due colonne della terza pagina del 2 aprile 

1965 non attaccò direttamente Scianna. 
 

Se la prese con Leonardo Sciascia, lo scrittore a cui Scianna (fra i due 
cominciò lì una lunga confidenza) aveva chiesto prima una presentazione per la 

mostra a Milano, nel '63, poi un saggio per quel libro che fu poi pubblicato due 
anni dopo, e sulla cui copertina Sciascia figurò, anche per ovvie convenienze 

editoriali, come autore principale. 
 

Del resto, leggere le parole è sempre stato più facile, per gli intellettuali 
italiani di qualsiasi fede e ideologia, che leggere le immagini. 

 

Fu dunque a Sciascia che il recensore attribuì la responsabilità primaria di 
un'interpretazione eretica della devozione dei comuni conterranei; fu all'autore 

di Morte dell'Inquisitore che rimproverò di essere "risoluto a dimostrare che le 
feste della sua terra sono tutt’altro che religiose e che i siciliani tengono 'in una 

mano la candela per il Santo e nell’altra mano la candela per il serpente'", e 
dunque di sostenere che "i siciliani sarebbero 'decisamente' anticristiani e 

refrattari 'alla metafisica e alla rivelazione religiosa'”. 

file:///J:/Antenore/RASSEGNA%20STAMPA/RASSEGNE%20STAMPA%202015/www.smargiassi-michele.blogautore.repubblica.it
http://smargiassi-michele.blogautore.repubblica.it/files/2015/11/FesteReligioseCover.jpg
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Ma furono verosimilmente le fotografie a sollecitare l'irritata reprimenda 

dell'organo pontificale. Quelle fotografie oggi celebri, prese in stato di grazia da 
un giovane fotografo forse più assetato di visione che non ansioso di diventare 

un antropologo visuale. Quelle fotografie che davano alle intuizioni di Sciascia 
volti, corpi, gesti e forme che bisognava assolutamente disinnescare prima che 

diventassero una "prova". 
 

E l'Osservatore puntò a disinnescarle nel modo più abile e raffinato: 
squalificandole come banali (prese "da una posizione quasi turistica o 

giornalistica e documentaristica") e contemporaneamente promuovendole ad 

arte, cioè a forma estetica soggettiva che non può essere usata per dimostrare 
alcunché sulla raltà. Come spiega oggi lo stesso Scianna, Pasqualino "voleva 

che, come artista, mi fossi inventato tutto, subornato, si capisce, dal diabolico 
Sciascia. Gli dissi che artista sarà stato lui, visto che per lui era una specie di 

insulto...". 
 

Nella riedizione aggiornata, appena uscita, di un suo volume di scritti sulla 
fotografia,Obiettivo ambiguo, Scianna ricorda così, sorridendo, quell'episodio, 

che però non dovette scorrere tanto tranquillo. Al posto di Sciascia, fu il 
fotografo a replicare al critico, ne nacque un botta-e-risposta oggi 

godibilissimo. Ancora Scianna riferisce che il recensore 
[...] replicò che la religiosità non era fotografabile. Ne convenni. Aggiunsi che 

la difficoltà non mi inquietava; se non potevo fotografare la religiosità, 
l’infelicità, l’imbecillità, mi sarei contentato di fotografare gli uomini, religiosi o 

no, gli infelici, gli imbecilli. Si seccò. 

 
Forse domani, a Milano, dove ricorderà in un incontro pubblico il mezzo 

secolo del libro che gli aprì le porte di una lunga luminosa carriera, Scianna 
racconterà altri particolari gustosi di quel suo inizio burrascoso e vagamente 

odoroso di zolfo e di incenso. 
 

Si tratta in fondo di un episodio più unico che raro nella storia della 
fotografia italiana: di un libro fotografico considerato poco meno che blasfemo 

dalle gerarchie religiose, blasfemo in senso proprio, non cioè perché fosse 
osceno o sconveniente, ma perché leggeva la religiosità secondo una luce non 

ortodossa. 
 

Quello che forse è meno sosprendente è che il giornale della Santa Sede si 
occupasse di fotografia. Lo ha fatto altre volte, e in modo competente. Per 

diversi anni, dal 1997 al 2001, il giornalista, docente e saggista Giuseppe 

Costa ha mantenuto, se non proprio una rubrica, una presenza stabile per la 
fotografia sulle colonne dell'Osservatore con una lunga serie di articoli (riuniti 

poi in un libro). 
 

Articoli che non si occupavano soltanto degli incroci fra l'immagine 
fotografica e il sacro, ma spaziavano con sicurezza dai grandi autori 

internazionali a quelli italiani, da Dorothea Lange a Gianni Berengo Gardin, da 
Lartigue a De Biasi, dalla Magnum alla Fsa... a Scianna. Appunto. 

 
Sì, l'Osservatore tornò, dopo molti anni, sul luogo del delitto, diciamo così. 

In occasione di una mostra di Scianna, nel 2000, Costa (anche lui siciliano...)  
 

http://www.contrastobooks.com/product_info.php?products_id=703
http://www.formafoto.it/wp/wp-content/uploads/2015/10/invito-Scianna-Feste-religiose.jpg
http://www.cultframe.com/wp-content/uploads/giuseppe_costa-dentro_la_fotografia1.jpg
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tornò a parlare di lui, e non poté non citare quel libro eretico, Feste religiose in 

Sicilia, che nel frattempo aveva ricevuto il premio Nadar. 
 

Per dire che "quelle foto, da non pochi giudicate come una visione parziale e 
ideologica di un fenomeno complesso, [...] servirono per dimostrare una 

religiosità priva di spiritualità veicolando, riteniamo, un'immagine parziale dello 
spessore religioso in Sicilia". 

 
L'Italia del 2000 era sicuramente più secolarizzata di quella del 1965, 

L'immaginario dekle feste religiose in Sicilia era ormai passato al repertorio 

da brochure delle proloco, ma il giornale vaticano non si era dimenticato lo 
scontro di 35 anni prima. "Non pochi", al mondo, hanno la memoria lunga. 
 

Tag: Ferdinando Scianna, feste religiose, Fortunato Pasqualino, Giuseppe 
Costa, Leonardo Sciascia,Osservatore Romano, Sicilia 

Scritto in dispute, libri, religione, Venerati maestri | Commenti » 

 

Diana Thorimbert: imparare dalla fotografia e da Berlino 

di Paola Moretti da http://www.ilmitte.com/ 

 

 

© Matthias Preti 

 

Diana Thorimbert vive a Berlino da più di cinque anni ormai, si è trasferita 
dopo il liceo e qui, seguendo le sue inclinazioni, ha scoperto la sua passione: 

Lavorando con fotografia e video, ora frequenta la FilmArche, una scuola molto 
particolare. In questa intervista ci parlerà del suo percorso artistico e della sua 

formazione professionale nella capitale tedesca. 

http://smargiassi-michele.blogautore.repubblica.it/tag/ferdinando-scianna/
http://smargiassi-michele.blogautore.repubblica.it/tag/feste-religiose/
http://smargiassi-michele.blogautore.repubblica.it/tag/fortunato-pasqualino/
http://smargiassi-michele.blogautore.repubblica.it/tag/giuseppe-costa/
http://smargiassi-michele.blogautore.repubblica.it/tag/giuseppe-costa/
http://smargiassi-michele.blogautore.repubblica.it/tag/leonardo-sciascia/
http://smargiassi-michele.blogautore.repubblica.it/tag/osservatore-romano/
http://smargiassi-michele.blogautore.repubblica.it/tag/sicilia/
http://smargiassi-michele.blogautore.repubblica.it/category/dispute/
http://smargiassi-michele.blogautore.repubblica.it/category/libri/
http://smargiassi-michele.blogautore.repubblica.it/category/religione/
http://smargiassi-michele.blogautore.repubblica.it/category/venerati-maestri/
http://smargiassi-michele.blogautore.repubblica.it/2015/11/04/losservatore-siciliano-e-losservatore-romano/#comments
http://www.filmarche.de/
http://www.ilmitte.com/wp-content/uploads/2015/11/12200495_10208153827671715_1959917068_n.jpg
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Com’era la tua vita prima di trasferirti a Berlino? 

La mia era una normale vita da scolara, frequentavo un liceo di scienze sociali 
a Milano. Sono cresciuta a Lambrate, facevo quello che fanno gli adolescenti, 

niente di particolare. La mia fortuna però è che sono sempre stata stimolata 
artisticamente dalle persone che avevo intorno. Da un parte avevo il mio 

gruppo di amici e compagni di scuola, che comprendeva persone che suonano, 
dipingono e fanno graffiti, dall’altra la mia famiglia, mia madre e mio padre, 

entrambi fotografi. Ciò ha fatto sì che crescesse in me la voglia di 
sperimentare. A quattordici anni ho iniziato a fare foto, con la macchinetta che 

mia madre mi aveva regalato quasi per scherzo, una Diana +, ovviamente. 

Quattro anni più tardi mio padre mi regalò una Nikon F2, dal quel momento ho 
iniziato a prendere la fotografia un po’ più seriamente, mi feci spiegare le basi 

tecniche e cominciai a documentare la vita intorno a me. Spesso 
accompagnavo i miei amici writer nelle loro spedizioni all’alba: loro 

dipingevano i treni, io scattavo per essere sicura che quei momenti non 
andassero persi. Con il passare del tempo avevo assunto nel gruppo il ruolo di 

reporter. In un certo senso, ero la memoria visiva della nostra adolescenza. 
Cosa ti ha spinto a venire qui? 

Già dal secondo anno delle superiori avevo in mente di andarmene. Il fatto che 
entrambi i miei genitori siano stranieri ha presto reso chiara per me l’idea che 

Milano non è l’unica città in cui vivere. Durante l’ultimo anno di liceo mi sono 
fidanzata con un ragazzo italo-tedesco. Volevamo entrambi partire e abbiamo 

pensato di scegliere un posto che facilitasse linguisticamente almeno uno dei 
due. Siamo andati prima a sondare il terreno a Barcellona, lì mia zia mi 

consigliò di dare un’occhiata a Berlino, dove gli affitti sono meno cari e c’é più 

fermento artistico. Si è rivelato essere un buon suggerimento. 
 

 

 

© Diana Thorimbert 

http://www.ilmitte.com/wp-content/uploads/2015/11/diana_thorimbert_street_photography25.jpg
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E una volta arrivata a Berlino cosa è successo? 

Ho frequentato per otto mesi una scuola di lingua, per migliorare il tedesco, poi 

mi sono iscritta ad una scuola professionale di grafica ed arti visive, la BTK. A 
posteriori posso dire di essermi lanciata ad occhi chiusi. La classe era grande 

ed io ero una delle poche straniere, ho avuto difficoltà a farmi piacere alcune 
materie, come ad esempio grafica pubblicitaria, infatti cercavo sempre di 

indirizzare i miei progetti scolastici verso la fotografia. Ma so di avere imparato 
molto qui. Soprattutto durante l’ultimo anno, quando ho seguito lezioni di 

regia. La docente era una documentarista, è grazie a lei ed il suo corso che mi 
sono appassionata al genere del documentario. Per la prima volta ho sfruttato 

la macchina fotografica per creare immagini in movimento. Uno dei primi 

progetti a cui ho lavorato per questo corso è stato un documentario su mia 
sorella, Black is Beautiful, con il quale mi sono divertita molto durante la fase 

di riprese e di montaggio. In questa occasione è diventata ancora più evidente 
la tendenza che ho a lavorare con aspetti della mia vita con i quali ho un forte 

legame. Sono sempre stata spronata infatti ad utilizzare la fotografia come 
mezzo di espressione personale e sfogo, quasi al pari di un diario segreto. 

Questo soprattutto attraverso la tecnica dell’autoritratto. 
Come immagini sarebbe andato il tuo percorso artistico se non fossi 

arrivata qui? 

Non lo so, ma credo che non avrei seguito un percorso universitario. Vedendo i 

miei amici che sono rimasti in Italia e hanno frequentato l’accademia d’arte mi 
è sembrato di percepire che l’impostazione dei corsi manchi un po’ dell’aspetto 

pratico. Ho l’impressione che ne avrei sentito la mancanza, anche perché ho 
frequentato la scuola Steiner, il fare con le mani è sempre stata una 

componente importante per me. D’altro canto però, avendo tanti amici 

impegnati in ambito artistico, mi immagino che si sarebbero create più 
facilmente situazioni di collaborazione e progetti collettivi. 

Perché “più facilmente”, come ti sei trovata qui a livello umano, con 
compagni e colleghi? 

Durante gli anni alla BTK ho lavorato prevalentemente da sola, ero l’unica ad 
avere una visione multidisciplinare. Molti dei miei compagni, infatti, erano 

concentrati su un solo aspetto della fotografia o della grafica e l’approccio della 
scuola era rivolto più al commerciale. Per questo la maggior parte dei miei 

progetti sono partiti da me e li ho portati avanti indipendentemente. Creare 
insieme ad altre persone mi manca, ma ora lo sto facendo. 

 
So che frequenti una scuola molto particolare, ce ne puoi parlare? 

Sì, da quest’anno frequento la FilmArche. È nata agli inizi del 2001 come un 
collettivo per appassionati di cinema, poi si è trasformata in una scuola 

professionale. La particolarità è che è completamente autogestita, sia a livello 

organizzativo che finanziario. Si basa esclusivamente sulla collaborazione tra 
persone. Non esistono docenti, ma sono gli studenti che creano il programma e 

si “autoinsegnano” all’interno della classe. La condivisione di idee e stimoli è 
continua, sia nel microcosmo della classe che all’interno della scuola. La 

FilmArche mette a disposizione i locali e l’attrezzatura tecnica, offre in oltre 
workshop ogni fine settimana, cineforum e conferenze da professori esterni, 

ma sono gli studenti ad organizzare il corso dei loro studi e lezioni. Ci si 
riunisce una volta a settimana per una giornata intera, all’inizio e alla fine 

http://www.btk-fh.de/de/
https://vimeo.com/144627906
http://www.filmarche.de/
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dell’incontro c’è un giro di feedback, ovvero prima su cosa ci si aspetta dalla 
sessione, poi su cosa si è appreso. 

 

 

© Diana Thorimbert 

 

A seconda degli argomenti che sono stati scelti, uno degli studenti si occupa di 
presentarli. La scelta dello studente cade in base alle sue esperienze personali, 

per esempio se tra di noi c’é qualcuno che ha studiato storia del cinema, sarà 
lui ad occuparsi della lezione su questo tema. Abbiamo inoltre stilato una lista 

di obiettivi che ci siamo prefissi, da qui ad un mese, da qui ad un anno, da qui 
a tre anni, per non perdere la bussola. Durante le riunioni c’é anche uno 

studente incaricato di moderare gli interventi di modo da non perdere tempo 
su questioni poco rilevanti. 

Sembra molto interessante, quali sono secondo te i vantaggi di questo 
tipo di insegnamento? 

Credo che questo modello organizzativo faciliti la sperimentazione, in un certo 
senso. Dopo una formazione più classica in una scuola professionale o in 

un’università, qui si ha più raggio di azione. 

Ma la cosa più avvincente secondo me è che la struttura della classe rispecchia 
quella che si ha su un set, dove la collaborazione avviene tra persone con 

diverse specializzazioni, provenienti da diversi background. Penso che in 
questo modo si è in grado di fare esperienza con la tipica libertà studentesca, 

ma adottando un modello di approccio al lavoro e alle relazioni lavorative che 
più si avvicina al mondo professionale. Questo si rispecchia anche nella 

gestione dei conflitti, se all’inizio mi aveva un po’ preoccupato la facilità con cui 
sorgono discussioni tra compagni, dall’altra mi è stato subito chiaro che anche 

l’abilità di risolvere questi problemi è necessaria quando si ha intenzione di 
lavorare con una crew. Credo che la grande qualità di questa scuola sia quella 

http://www.ilmitte.com/wp-content/uploads/2015/11/diana_thorimbert_eye2.jpg
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di rappresentare il tassello mancante tra sapere teorico/accademico e mondo 
lavorativo. 

 

 

Selfportrait © Diana Thorimbert 

C’è un tuo lavoro di cui vai particolarmente fiera? 

Il mini-documentario Reminiszenz che ho girato per l’ammissione alla 
FilmArche è stato molto importante per me. 

Il tema deciso dalla commissione era il terrore, avevo un mese di tempo e 
cinque minuti da produrre. Ho perso metà del tempo a pensare al contenuto, 

era maggio c’era molto allarmismo sulla situazione dei migranti, erano appena 
successe delle disgrazie in mare, ma volevo rielaborare il concetto in maniera 

più personale. Era quello che si aspettava la scuola, in fin dei conti. Poi mi è 
tornato in mente un episodio, accaduto circa cinque anni fa, di terrore emotivo. 

Non l’ho vissuto io in prima persona, ma un mio amico ospite da me durante 
quei giorni. Gli era preso un bad trip dopo aver ingerito dell’LSD. Per quasi 

quarantotto ore è rimasto in stato di shock, io ero con lui. Ho contattato Pietro 
Scialanga, gli ho proposto l’idea e ha accettato. Abbiamo deciso subito di 

lasciar perdere la questione della droga, e di usarla solo come miccia per 

innescare la storia. Volevo farmi raccontare intimamente ciò che è accaduto 
per lui in quelle ore, volevo raggiungere l’emozione di terrore più forte e 

farmene portatrice visiva. Così tramite un’intervista Skype mi faccio raccontare 
la vicenda dal suo punto di vista. Io invece procedo nel cercare luoghi ed 

immagini che rappresentassero il suo stato d’animo. Durante il montaggio 
decido si lasciar fuori i fatti e di utilizzare solo i pezzi dell’intervista nei quali 

vengono descritte le sue sensazioni. Pietro, che fa il sound designer, si è 
successivamente occupato dell’interpretazione sonora delle immagini e ha 

composto una magnifica traccia audio. Penso che con questo progetti i nostri 
due ruoli si siano fusi nel migliore dei modi. Io non mi ero mai allontanata 

tanto dalla forma classica di intervista, nella quale ho le persone di fronte, 
siamo entrambi fisicamente presenti. È stata molto bella anche la ricerca di 

metafore visuali. Mi piacerebbe continuare a lavorare così. Anche se devo dire 

https://vimeo.com/131881904
https://soundcloud.com/pietroscialanga
https://soundcloud.com/pietroscialanga
http://www.ilmitte.com/wp-content/uploads/2015/11/selfportrait5_diana_thorimbert.jpg
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che sono stata recentemente al Dok-Leipzig ed ho ricevuto una quantità 
impressionante di stimoli, soprattutto per quanto riguarda i documentari 

animati. Penso che il potenziale di questo genere sia meraviglioso, perché offre 
la possibilità di staccarsi dalle storie, soprattutto quando sono davvero pesanti, 

e rielaborarle partendo dal personaggio. Potrebbe essere una forza propellente 
per far uscire il genere del documentario dalla nicchia e renderlo una forma 

d’arte più accattivante per il pubblico. L’ultimo lavoro che ho fatto invece è 
partito da un’idea del mio amico Andrea Bartalini, è unvideo in cui uniamo la 

sua passione per l’animazione stop motion alla mia per la fotografia. E’ 
nato uno spaccato di immagini berlinesi, in particolare della sua street-culture. 

Mi sembrava giusto menzionarlo visto che voi siete il quotidiano di Berlino. 

Hai fatto bene. Ultima domanda, cosa consiglieresti a chi ha le tue 
stesse ambizioni? 

Oddio. Beh, consiglierei di tenersi tutte le porte aperte e di aprirne il più 
possibile. Soprattutto attraverso la condivisione sul web, con i conoscenti e con 

i colleghi. Chiedere ed accettare feedback ad ogni occasione e continuare a 
scambiare. Lo scambio di idee e di opinioni è il fattore più motivante per 

continuare a fare. Poi ovviamente produrre più che si può. 
 

 

© Diana Thorimbert 

 Questo il sito personale di Diana                           Questa la sua pagina vimeo 

 

Henri Cartier-Bresson e gli altri 
 

da http:// http://undo.net/it/mostra/195309 

 
I Grandi fotografi e l'Italia. A partire da Cartier-Bresson, lo sguardo dei 

piu' celebri fotografi del mondo, da List a Salgado, da Newton a 
McCurry, costruisce il racconto affascinante di una Italia necessaria alla 

https://vimeo.com/andreabartalini
http://scrambleryouare.scramblerducati.com/video/186
http://www.dianathorimbert.com/
https://vimeo.com/dianathorimbert
http://www.ilmitte.com/wp-content/uploads/2015/11/diana_thorimbert_eye11.jpg
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storia della fotografia. Esposte oltre 200 immagini che sono spesso 
autentiche icone. 

 

 

COMUNICATO STAMPA 

a cura di Giovanna Calvenzi  

 
Il primo fu Henri Cartier-Bresson. A lui, indiscusso maestro, e al suo lavoro 

sull’Italia, è affidato il cuore della mostra e il compito di introdurre il primo 
itinerario fotografico attraverso 20 fotografie dagli anni ’30 in poi che, assieme 

a quelle di altri 35 autori presenti, contribuirà a restituirci l’”immagine” del 
nostro Paese visto con l’obiettivo dei più grandi fotografi internazionali.  

 
Dall’11 novembre al 7 febbraio 2016, a Milano, Palazzo della Ragione 

Fotografia ospita “Henri Cartier-Bresson e gli altri – I Grandi fotografi e 
l’Italia”.  

Per raccontare come i grandi fotografi internazionali hanno visto l’Italia in un 
arco di tempo di quasi ottant’anni, la mostra è divisa in sette ampie aree 

tematiche, all’interno delle quali si sviluppa una storia indiretta della fotografia 
e dell’evoluzione dei suoi linguaggi.  

 

Promossa e prodotta dal Comune di Milano Cultura, Palazzo della Ragione, con 
Civita, Contrasto e GAmm Giunti e curata da Giovanna Calvenzi la rassegna 

chiude il percorso dedicato all’Italia voluto nell’anno di Expo 2015 e iniziato lo 
scorzo marzo, con la mostra dedicata ai fotografi italiani. Lo spazio espositivo 

del Palazzo della Ragione, interamente dedicato alla fotografia, inaugurato a 
giugno 2014 nel cuore di Milano, arricchisce il suo palinsesto con una selezione 

di imperdibili immagini.  
 

"Dopo Italia Inside Out, la mostra che nella primavera scorsa ha regalato al 
pubblico le immagini realizzate dai grandi fotografi italiani, apriamo ora, 

sempre a Palazzo della Ragione, la seconda parte di questo progetto che 
riproduce lo sguardo, al tempo stesso incantato e attento, dei grandi fotografi 
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internazionali sul nostro Paese. Affascinati dal suo paesaggio, dalla sua gente, 
dalla sua storia, gli artisti in mostra ci rivelano, a noi che lo abitiamo, lo 

stupore che il nostro Paese suscita all'estero, in culture e sensibilità diverse 
dalla nostra, costringendoci a riflettere sul valore del nostro patrimonio 

naturale, artistico, storico e sociale. - ha dichiarato l'Assessore alla Cultura 
Filippo Del Corno - Un progetto perfetto per ExpoinCittà, che ha saputo offrire 

ai milanesi e ai visitatori, in questi sei mesi, il meglio del talento creativo 
italiano e internazionale". 

 
Il lungo viaggio in Italia inizia con un autoritratto di Henri Cartier-Bresson del 

1933: il suo sogno umanista di fermare il tempo, di cogliere il momento 

decisivo nel flusso in divenire della realtà influenzerà a lungo la fotografia di 
tutto il mondo e sarà adottato da generazioni di fotografi.  

 
Dopo Cartier-Bresson, e il suo viaggio durato circa trent’anni, il reportage di 

Robert Capa al seguito delle truppe americane durante la Campagna d’Italia 
del 1943, segue l’elegante rilettura del mondo della fede affrontato da David 

Seymour e il fascino che un’Italia minore esercita su Cuchi White, ancora 
studentessa di fotografia. Poi la visione umanista si stempera nelle luci 

classiche del racconto di Herbert List o nella destabilizzazione della visione di 
William Klein che entra da protagonista nel provocatorio racconto di Roma del 

1956. Infine Sebastião Salgado che, con la consueta magistrale capacità di 
rileggere la realtà degli uomini, racconta l’epopea degli ultimi pescatori di tonni 

in Sicilia.  
 

Si passa poi alla fascinazione per la fotografia in bianco e nero nella quale la 

narrazione si allontana dal reportage ma conserva intatta la poesia della 
visione classica: è il viaggio di Claude Nori che ripercorre le strade dei ricordi 

sul litorale adriatico alla ricerca di radici familiari ma è anche l’inedita visione 
della capitale di Helmut Newton che in “72 ore a Roma” ricrea una passeggiata 

notturna nel centro monumentale della città  
 

Le nostre città d’arte e cultura diventano poi terreno di interpretazione e di 
sperimentazione dei molti linguaggi che la tecnologia contemporanea offre oggi 

alla fotografia. Abelardo Morell, ad esempio, utilizzando le tecniche del foro 
stenopeico, crea visioni nelle quali interni ed esterni si sommano, Gregory 

Crewdson riscopre la fotografia in bianco e nero per interpretare Cinecittà, 
Irene Kung invece ricrea un’atmosfera onirica per ritrarre i monumenti del 

passato e del presente di Milano.  
A introdurre il quarto itinerario, affidato ad autori che utilizzano quello che per 

consuetudine viene definito “linguaggio documentario”, si trova Paul Strand, 

che con Cesare Zavattini ha realizzato una delle più straordinarie opere 
dedicate alla realtà contadina: Un Paese del 1953. Strand, attraverso ritratti, 

still life e paesaggi conserva la storia di un piccolo centro emiliano, Luzzara.  
A cinquant’anni di distanza ma con lo stesso intento Thomas Struth ritrae il 

centro storico di Milano e Joan Fontcuberta si dedica ai gabinetti delle curiosità 
dei Musei scientifici di Bologna e di Reggio Emilia.  

 
Il Grand Tour continua toccando anche una fotografia più disturbante, quella 

dei disagi esistenziali e degli scempi architettonici di Art Kane, che progetta 
immagini-sandwich dedicate alla salvezza di Venezia e di Michael Ackerman 

che racconta invece in una lunga sequenza un doloroso incontro napoletano.  
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Fanno da contraltare a queste immagini numerosi autori che rileggono il nostro 

Paese con sguardo positivo: Joel Meyerowitz racconta le luci magiche della 
Toscana e arricchisce le sue immagini con il contributo poetico di Maggie 

Barret, Steve McCurry, a Venezia, è affascinato dall’alchimia estetica che si 
crea tra le persone e l’ambiente e Martin Parr invece, sulla costiera Amalfitana, 

gioca con l’immagine dei turisti che si dedicano a ritrarre se stessi sullo sfondo 
di straordinari paesaggi.  

 
Chiude idealmente il percorso espositivo la narrazione autobiografica: 

Nobuyoshi Araki, anche lui affascinato dalla città di Venezia, si fotografa con le 

maschere del carnevale e racconta in chiave soggettiva i suoi incontri. Sophie 
Zénon ripercorre la storia della sua famiglia, costretta a emigrare, affiancando i 

ritratti dei suoi nonni ai loro luoghi di provenienza e infine Elina Brotherus e i 
suoi autoritratti nel paesaggio che si ricollegano all’inizio del nostro itinerario 

allo stupefacente e modernissimo autoritratto di Henri Cartier-Bresson che ha 
dato il via a questo lungo viaggio.  

 
In mostra fotografie di:  

 
Michael Ackerman, Nobuyoshi Araki, Jordi Bernadò, Elina Brotherus, Robert 

Capa, Henri Cartier-Bresson, Gregory Crewdson, John Davies, Joan 
Fontcuberta, Harry Gruyaert, Alex Hutte, Art Kane, William Klein, Irene Kung, 

Herbert List, Guy Mandery, Iroyuki Masuyama, Steve McCurry, Joel 
Meyerowitz, Sarah Moon, Abelardo Morell, Helmut Newton, Claude Nori, Martin 

Parr, Bernard Plossu, Mark Power, Sebastião Salgado, David Seymour, Thomas 

Struth, George Tatge, Alexey Titarenko, Hans van der Meer, Cuchi White, Jay 
Wolke, Sophie Zenon  

 
Immagine: David Seymour, Bernard Berenson osserva la statua di Paolina Borghese di 

Antonio Canova alla Galleria Borghese di Roma. Roma, 1955 © David Seymour / Magnum 
Photos  
 
Ufficio Stampa: stampa@palazzodellaragionefotografia.it   Laura Bianconi - Contrasto 335 7854609  
Anna Defrancesco - CLP - GAmm Giunti 02 36755700  -  Ombretta Roverselli - Civita 02 43353527  
elenamaria.conenna@comune.milano.it   02 88453314  
 
fino al 7 febbraio 2016 al Palazzo della Ragione, Piazza Mercanti, 1 Milano   
martedì, mercoledì, venerdì e domenica 9.30 – 20.30, giovedì e sabato 9.30 – 22.30, Chiuso lunedì  
Ultimo ingresso un’ora prima della chiusura   
Lunedì 7 dicembre:9.30-20.30, Martedì 8 dicembre:9.30 - 20.30, Giovedì 24 dicembre:9.30 - 14.30  
Venerdì 25 dicembre:14.30-19.30, Giovedì 31 dicembre:9.30-14.30, Venerdì 1 gennaio: 14.30-20.30  
Mercoledì 6 gennaio:9.30-20.30.  
Per prezzo biglietti e riduzioni etc. vedasi  http://undo.net/it/mostra/195309 
 

Lisetta Carmi. Il senso della vita.                             

Ho fotografato per capire 

da http://www.exibart.com/ 
 

Genova rende omaggio a Lisetta Carmi con una mostra personale a Palazzo 
Ducale, con il pù alto numero di fototografie mai esposte : 220 immagini che 

ripercorrono l’intero percorso creativo della grande fotografa. 
Lisetta Carmi nel corso della sua lunga attività artistica ha sempre saputo 

cogliere l’attimo, ha capito quale potere può contenere l’immagine, quale può 
essere il “dono” dell’inquadratura perfetta. Un dono come il talento per la 

musica, la sua prima grande passione. 

mailto:stampa@palazzodellaragionefotografia.it
mailto:elenamaria.conenna@comune.milano.it
http://undo.net/it/mostra/195309
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Di origine ebraiche, ha conosciuto l’orrore delle persecuzioni razziali, quelle 

che segnarono anche la sua adolescenza; espulsa dalla scuola, mentre i suoi 
fratelli andarono a studiare in Svizzera, rimase nella solitaria casa di 

Lungoparco Gropallo con un solo amico a tenerle compagnia: il pianoforte. 
Guidata dagli insegnamenti del maestro They e dalla sua naturale inclinazione 

riuscì a diventare concertista ma “quando gli avvenimenti politici italiani con il 
governo Tambroni generano una svolta a destra – scrive nel saggio in 

catalogo Giovanna Chiti – Lisetta sente l’urgenza di prendere posizione, non 
può più accettare di rimanere in casa a proteggere le sue mani di pianista da 

possibili incidenti”. Abbandona il pianoforte e la carriera musicale. L’amico 
etnomusicologo Leo Levi le propone di accompagnarlo in Puglia dove doveva 

studiare i canti di una comunità ebraica. Affascinata dalla luce e dalla bellezza 
del Salento compra la sua prima macchina fotografica, un’Agfa Silette, e 

comincia a conoscere la Puglia attraverso l’obiettivo. San Nicandro, Rodi 

Garganico, Venosa, le catacombe ebraiche i suoi primi scatti. L’incontro 
magico con la fotografia. 

Come nella musica, nelle mie foto c’è ritmo, il ritmo della musica che ho 
studiato per 35 anni”. Il ritmo della vita – ci viene da aggiungere. Quella che 

passa dalle tavole del palco (per tre anni, dal 1961 al 1964, è fotografa di 
scena al Teatro Duse di Genova) al deserto, dagli studi degli artisti alle vie di 

città desolate, dove i volti dei profughi, sempre dannatamente attuali, 
colpiscono lo sguardo e il cuore al di là di ogni latitudine. La vita che scorre 

lenta sulle chiatte del porto genovese o tra le pieghe delle lenzuola di un letto 
dove i travestiti, all’epoca erano gli anni settanta, potevano mostrarsi 

sfidando il pudore di una società perbenista che preferiva ignorare la loro 
esistenza. Volti di bambini, belli e indifesi da proteggere sempre da non 

sgridare mai, ammonisce: “sono i genitori che devono imparare dai loro figli, 
che devono avere una condotta esemplare; amo i poveri, gli emarginati, i 

bambini sono la vera ricchezza del mondo” e a quel mondo con le sue foto lei 

ha dato voce. Dietro il suo obiettivo non sono passati solo i protagonisti del 
mondo culturale che animava la Genova negli anni settanta ma anche tutta la 

città, fermata nelle sue contraddizioni più profonde e nascoste: il porto, lo 
scarico dei fosfati, i volti sfigurati dalla fatica, da una quotidianità spesso 

lacerante, dalla sofferenza che è sintomo di emarginazione. Come pure la 
sofferenza che appartiene al ciclo vitale dell’umanità: undici scatti, per molti 

ancora oggi scioccanti, della sequenza del parto. La vita fermata negli attimi 
cruciali ma anche straordinariamente naturali. Eventi che accomunano 

l’umanità. 
La mostra, allestita nella Loggia degli Abati, curata da Giovanni Battista 

Martini, si apre con la sezione dedicata alla sua città natale, con immagini che 
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documentano la forte identità sociale e culturale della Genova degli anni ’60 e 
’70. L’intensa attività portuale, la forte presenza industriale e la crescita 

smisurata dell’edilizia pongono la città al centro di forti tensioni sociali, non di 
meno in quegli anni nascono realtà culturali all’avanguardia nell’ambito del 

teatro, della musica e delle arti visive che il suo obiettivo riprende con rigore 
e lucidità. 

Una sezione è dedicata agli straordinari ritratti di Ezra Pound. Pur se realizzati 
in un breve incontro con il poeta nella sua casa di Rapallo, ne restituiscono la 

complessità e la straordinarietà. Saranno esposte anche molte immagini 
inedite dedicate ai ritratti di artisti come Lucio Fontana, Luigi Dallapiccola, 

Leonardo Sciascia, Claudio Abbado, Joris Ivens, Carmele Bene e Lele Luzzati. 

Se le fotografie della Carmi rimangono un punto imprescindibile per la 
conoscenza di quegli anni a Genova, sono altrettanto analitiche e significative 

quelle realizzate durante i numerosi viaggi compiuti in quegli anni: da quelle 
scattate in Sicilia dove si reca per un progetto congiunto con Sciascia, a 

quelle della Sardegna così come quelle realizzate in paesi lontani come 
l’America Latina, Israele, La Palestina, l’Afghanistan e l’India. 

Chiudono l’esposizione due sezioni, la prima dedicata al momento della 
nascita con la ripresa di un parto nella sua sequenza temporale e la seconda 

con una selezione delle fotografie dei travestiti che furono raccolte in un 
volume uscito nel 1970 e che sono tra le sue immagini più note. 

In contemporanea, alla Galleria Martini &Ronchetti di Genova, viene proposta 
una mostra di una trentina di foto vintage, stampe originali d’epoca dei 

celebri ritratti di Ezra Pound e dodici rare immagini scattate nel 1966 ad 
Amsterdam del movimento di protesta Provo. 
 
 

Fino al 31.01.2016  a Genova, Palazzo Ducale, Piazza Giacomo Matteotti 9 (16123) 

+39 0105574000 , +39 0105574001 

palazzoducale@palazzoducale.genova.it     www.palazzoducale.genova.it 

orario: 15-19 da martedì a venerdì, 11-19 sabato e domenica, chiuso il lunedì. La biglietteria 

chiude un'ora prima - (possono variare, verificare sempre via telefono) 

biglietti: Intero € 5 Ridotto € 4 Scuole € 3 Biglietto congiunto con la mostra “Brassaï, pour 

l’amour de Paris” € 10,00 
 

Ma non chiamatelo mago Nino 

 

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

 

 

mailto:palazzoducale@palazzoducale.genova.it
http://www.palazzoducale.genova.it/
http://smargiassi-michele.blogautore.repubblica.it/2015/11/16/ma-non-chiamatelo-mago-nino/
file:///J:/Antenore/RASSEGNA%20STAMPA/RASSEGNE%20STAMPA%202015/www.smargiassi-michele.blogautore.repubblica.it
http://smargiassi-michele.blogautore.repubblica.it/files/2015/10/MagoNino5RED.jpg
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“Per fare una foto non serve la macchinetta”, ha dettato Gabriele, 4 anni, 
“servono la luce, la carta e Nino”. 
 

Nel buio rossastro della capanna oscura, i tre ingredienti fanno il miracolo: 
nell’acqua scuriscono dal nulla i profili di oggetti comuni, una chiave inglese, 

un ingranaggio, un peluche, gli stessi che i bambini hanno appoggiato sui fogli 
sensibili pochi minuti prima, ma poi li hanno tolti, dopo il lampo di luce, e non 

c’era niente, giuro!, ma dentro l’acido della prima vaschetta le forme si 
formano, e i bambini fanno “oh!”. 
 

La capanna del Mago Nino from MAST on Vimeo. 
 

“Per loro ogni cosa è nuova, è magica ed è possibile, e questo è 
stupendo”, si entusiasma Nino Migliori, patriarca della fotografia bolognese, 

artista sperimentale da sessant’anni e passa. 
 

         
 
Sì, per i bambini di quattro-cinque anni non c’è scarto tra il meraviglioso di 

un tablet e quello di una carta fotografica immersa nel bagno di sviluppo. 
 

“Non hanno pregiudizi, non dicono mai ‘questo è vecchio, questo è già stato 
fatto’… accettano tutto e rielaborano tutto, a modo loro”. 

 
Sfidando la schiena dei suoi 89 anni,Migliori ha cominciato diversi mesi fa a 

mettersi in ginocchio sui tappetini del Nido, la scuola materna del Mast, 
l’opificio delle idee inventato da Isabella Seràgnoli, e continuerà ancora per 

molti mesi.  

 

 

https://vimeo.com/142933669
https://vimeo.com/mastbologna
https://vimeo.com/
http://www.mast.org/it/web/guest/nido
http://smargiassi-michele.blogautore.repubblica.it/files/2015/10/MagoNino2RED.jpg
http://smargiassi-michele.blogautore.repubblica.it/files/2015/10/MagoNino1RED.jpg
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È il workshop fotografico più giovane che abbia mai fatto, e sì che ne ha 

fatti a decine, ma cominciando con i ragazzi grandi, quelli delle scuole 
superiori, e poi scendendo giù giù, medie, elementari, ora la materna, ma non 

è ancora contento: “mi serve tempo per lavorare con i bambini di due-tre 
anni”, dice. 

 
Provi a scherzare: non risalga oltre la sala parto, maestro, potrebbe essere 

imbarazzante, ma lui ti prende sul serio: “i neonati? Si potrebbe pensare 
qualcosa…”. 

 

Per Nino Migliori, i limiti sono sempre stati un punto di partenza, non di 
arrivo. Così piccoli no, lo sconsigliavano. E invece. “Gli sto insegnando le cose 

che facevo sessant’anni fa, le sperimentazioni con la luce e i materiali 
fotosensibili, le ossidazioni, i pirogrammi, i lucigrammi… Loro imparano subito 

e modificano… E dopo sono io a imparare da loro”. 
 

Sul pavimento di un laboratorio della scuola (che il Mast ha affidato alle 
cure di Reggio Children, lo scrigno dei saperi dell’educazione infantile pubblica 

emiliana) riusciamo a sbirciare alcune opere. Senza virgolette. Davvero, se 
vendi per dei Man Ray, qualcuno potrebbe cascarci.  
 

 
 

Ombre di oggetti, di corpi, di mani, che raccontano storie, di regine e 
dinosauri, di gattini e guerrieri… Ma il meglio, Nino lo ha già messo al sicuro, in 

attesa della grande mostra che forse l’anno prossimo, rivelerà al mondo le 
meraviglie della “capanna del mago Nino”, come hanno chiamato la casetta 

sulla terrazza del Mast dove anche altre scuole materne bolognesi hanno 

mandato i loro bambini a sperimentare. 
 

A Nino il nome non piaceva, “non c’è nessuna magia,e se c’è non l’ho 
fatta io, ma loro”, ma un titolo evocativo serviva. E dopo Bologna, la mostra 

girerà il mondo: Edward Burtynsky, uno degli autori della BiennaleFoto/Industria, 
ha visto i lavori e vuole assolutamente esporli nella sua Toronto, ma ci sono 

prenotazioni anche da Pechino e New York. 
 

http://smargiassi-michele.blogautore.repubblica.it/files/2015/10/MagoNino3RED.jpg
http://smargiassi-michele.blogautore.repubblica.it/files/2015/10/MagoNino3RED.jpg
http://smargiassi-michele.blogautore.repubblica.it/2015/10/19/produrre-lindustria-dallepica-allentropia/
http://smargiassi-michele.blogautore.repubblica.it/files/2015/10/MagoNino3RED.jpg
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Nell’odore di alogenuri della capanna oscura i bambini bagnano le mani 

nell’acido e le premono sulla carta sensibile: affiorerà l’ombra di quella mano, 
ne hanno già fatte a migliaia, sembrano le impronte delle caverne di Altamira. 

 
(E quelle manine staranno all’ingresso della mostra. Ritagliate e incollate 

(lo hanno deciso dopo regolare votazione a maggioranza) su un gigantesco 
cuore di mamma. Perché anche in camera oscura la mamma è sempre la 

mamma). 
 

Venticinquemila anni annullati dall’euforia di questi elfi di quattro anni, 

che quando vedono apparire all’orizzonte il loro mago gli corrono incontro e gli 
abbracciano le gambe, da farlo cadere, gridano “Nino! Nino!”. 

 
Creare rende felici. Creare è il contrario di distruggere. Basta questo per 

sperare ancora, anche se il mondo è pieno di cannibali. Ci sono uomini che 
mangiano altri uomini, scrisse Lu Xun nel suo Diario di un pazzo. "Ma forse ci 

sono ancora bambini che non hanno mangiato carne umana. Salvate i 
bambini!". 
 

[Una parte di questo articolo è apparsa in La Repubblica Bologna il 30 ottobre 
2015] 

 
Tag: bambini, Ed Burtynsky, fotografia, Isabella Seràgnoli, Lu Xun, Man Ray, Mast, Nino 
Migliori, off camera, Reggio Children, workshop 
Scritto in Scuola, tecniche, Venerati maestri | 3 Commenti » 

 

Sky Arte Updates: alla ricerca dei nuovi maestri della 

fotografia. Ecco come candidarsi al primo talent 

show europeo dedicato all’arte dello scatto 
 

da http://www.artribune.com/ 
 

In una società dominata dal ricorso alle immagini e al linguaggio visivo, la 
fotografia è una delle discipline creative più attuali. Per questo Sky Arte HD 

lancia Master of Photography, il primo talent show europeo dedicato all’arte 

dello scatto e riservato a fotografi amatoriali e professionisti. 

http://smargiassi-michele.blogautore.repubblica.it/tag/bambini/
http://smargiassi-michele.blogautore.repubblica.it/tag/ed-burtynsky/
http://smargiassi-michele.blogautore.repubblica.it/tag/fotografia/
http://smargiassi-michele.blogautore.repubblica.it/tag/isabella-seragnoli/
http://smargiassi-michele.blogautore.repubblica.it/tag/lu-xun/
http://smargiassi-michele.blogautore.repubblica.it/tag/man-ray/
http://smargiassi-michele.blogautore.repubblica.it/tag/mast/
http://smargiassi-michele.blogautore.repubblica.it/tag/nino-migliori/
http://smargiassi-michele.blogautore.repubblica.it/tag/nino-migliori/
http://smargiassi-michele.blogautore.repubblica.it/tag/off-camera/
http://smargiassi-michele.blogautore.repubblica.it/tag/reggio-children/
http://smargiassi-michele.blogautore.repubblica.it/tag/workshop/
http://smargiassi-michele.blogautore.repubblica.it/category/scuola/
http://smargiassi-michele.blogautore.repubblica.it/category/tecniche/
http://smargiassi-michele.blogautore.repubblica.it/category/venerati-maestri/
http://smargiassi-michele.blogautore.repubblica.it/2015/11/16/ma-non-chiamatelo-mago-nino/#comments
http://smargiassi-michele.blogautore.repubblica.it/files/2015/10/MagoNino4RED.jpg
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Il programma, che andrà in onda nella primavera 2016, è una realizzazione di 

Sky Arts Production Hub, il nuovo polo di produzione europeo impegnato nella 
creazione di programmi d’arte e cultura, rivolti ai 21 milioni di abbonati Sky in 

Italia, Germania, Austria, Irlanda e Regno Unito. 
A partire dallo scorso martedì 10 novembre, gli aspiranti concorrenti possono 

già inoltrare la propria candidatura per partecipare al talent show: per 
proporsi, è sufficiente visitare il  sito http://masterofphotography.tv/it/, 

attraverso il quale bisogna poi compilare il form di iscrizione e inviare un 
numero minimo di 5 scatti, oltre a un breve video di presentazione. 

C’è appena un mese di tempo per cogliere al balzo l’occasione offerta da Sky 

Arte HD, perché il termine ultimo per le candidature è fissato al 10 dicembre. 
In seguito, una commissione di esperti procederà a selezionare i 12 candidati 

che, ogni settimana, si sfideranno per ottenere l’ambito titolo di miglior talento 
della fotografia europea, insieme a un premio di 150mila euro – il più 

sostanzioso mai messo in palio in un concorso fotografico nel Vecchio Continente.  
Ma non è finita, perché al vincitore verrà data – oltre il notevole montepremi in 

denaro – la possibilità di esporre le proprie migliori fotografie in una mostra, 
cui sarà collegata la pubblicazione del catalogo di rito. A conferire la vittoria, 

insieme al panel di autorevoli nomi del settore si aggiungerà di volta in volta 
un ospite di fama internazionale, nel ruolo di giudice speciale di ogni singola 

puntata. 
 

Collodio. La fotografia che non hai mai visto 
 

di Serena Maj da http://www.fashiontimes.it/ 

 
Carlo Furgeri Gilbert ci accompagna alla scoperta della tecnica del collodio, dal 

suo studio di Milano all'Altrove di Venezia. (Le foto sono di Carlo Furgeri Gilbert). 
 

Un giorno apro facebook e vedo la foto di una persona che conosco, che so 
esattamente quanti anni ha, e salto sulla sedia. La foto è evidentemente 

antica, ma il viso è il suo, l’abbigliamento tradisce echi da terzo millennio. 
Indago da par mio e scopro che quella non è una foto, è un esperimento: 

Carlo Furgeri Gilbert, fotografo anglo-romagnolo trapiantato per nostra 
fortuna da tempo a Milano, ha deciso di resuscitare una tecnica fotografica 

di fine ‘800, una tecnica spietata che non ammette errori ma che, forse 
proprio perché cattura l’imperfezione, aggiunge così tanta poesia e umanità a 

ogni soggetto da risultare ipnotica. 

 

http://masterofphotography.tv/it/
http://www.fashiontimes.it/2015/11/collodio-la-fotografia-che-non-hai-mai-visto/#author-container
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L’imperfezione può essere, però, solo nel soggetto, perché su tutto il resto 

Carlo studia con dedizione da archeologo ogni minimo passaggio e applica la 

sua tecnica a soggetti sempre più vari, con somma gioia di noi curiosi 
cacciatori di bellezza. 

Da venerdì 20 novembre a Venezia ‘Altrove’, preziosa vetrina di moda 
sartoriale, ospita le fotografie al collodio all’interno di ‘Experience’, una serie di 

incontri che di volta in volta mescolano la moda con le arti. Per chi ama la 
moda, la fotografia e la ricerca, ecco la nostra chiacchierata con Carlo. 

Cosa succederà a Venezia? Ci sarà una mostra nell’atelier-studio di Altrove 
dove verranno esposti una serie di scatti al collodio realizzati per l’occasione. 

Le lastre sono in copia unica e sono dei positivi diretti; non c’è stampa, non c’è 
negativo, quelle che vedrete appese alle pareti sono le immagini così come 

sono uscite dalla fotocamera. Un po’ come le polaroid di qualche anno fa, ma 
su alluminio. Ad accompagnare le immagini, il giorno dell’inaugurazione, ci 

sarà inoltre una performance musicale di Anna e Marco Trentin, 
rispettivamente al violino e al violoncello, professori d’orchestra della Fenice di 

Venezia. Direi un’occasione da non perdere! 

Del ferrotipo fotografico e della tecnica del collodio. Di cosa stiamo 
parlando? Tecnicamente possiamo definire un ferrotipo come un’immagine 

fotografica in copia unica creata utilizzando la tecnica del collodio umido su una 
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lastra di alluminio. La tecnica del collodio umido fu messa a punto nel 1851 
dall’inglese Frederick Scott Archer. Inizialmente fu pensata per creare 

immagini in negativo su lastre di vetro trasparente per poterle poi riprodurre 
con la stampa, ma la stessa lastra, se posizionata su un fondo nero, produceva 

un’immagine positiva che era detta ambrotipo. Le lastre erano però fragili e 
difficilmente trasportabili, si cominciò così a pensare all’utilizzo di altri materiali 

che fossero di più semplice impiego giungendo quindi al ferrotipo. La 
definizione di ferrotipo in realtà non è propriamente corretta; è vero che in 

principio si utilizzarono il ferro e poi la latta smaltata, però con l’andare del 
tempo ci si rese conto che questi supporti davano diversi problemi, come la 

ruggine e il distaccamento dell’immagine, risolvibili appunto utilizzando 

l’alluminio anodizzato. 

 
 

Della bellezza. A quali soggetti meglio si accompagna questa tecnica? 
Cosa significa ‘Alchemical Beauty’? Parlare di bellezza è complicato. La 

ricerco sempre, in ogni immagine che scatto. Naturalmente cerco la “mia 

bellezza”, quella che appartiene alla mia storia, quella che magari a un altro 
non dice nulla. Non esiste il soggetto giusto con la giusta tecnica; esiste il 

pensiero che per essere tradotto in immagine ha bisogno di una scelta tecnica. 
‘Alchemical beauty’ non sono solo i vestiti unici e abilmente “progettati” da 

Altrove, non è solo l’intensità e la sensualità delle donne che li interpretano ma 
è l’intero processo di creazione dell’immagine, con i suoi tempi lenti, i suoi 

rituali e le sue imprevedibilità. Il fotografo in questo caso è come un alchimista 
che vive in equilibrio tra il mondo della tecnica, e quello dell’insondabile. E’ 

http://www.fashiontimes.it/wp-content/uploads/media/2015/11/Altrove-foto-Carlo-Furgeri-Gilbert.jpg
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sulla linea che unisce questi due mondi, che si genera per me la bellezza. Ed è 
una bellezza unica e irripetibile. E’ la bellezza dell’imperfezione. 

Il progetto ‘Altrove’: cosa ti ha convinto ad accettare questa 
idea? L’incontro con Altrove è stato casuale; ero a Venezia con la mia 

compagna, a passeggio in quella parte di città più schiva quella che si 
nasconde al fast food turistico. Abbiamo scoperto questo piccolo atelier e ci 

siamo subito innamorati dei capi disegnati dalle titolari Alessandra e Miriam. 
Avevano un taglio molto contemporaneo, erano più vicini al mondo del design 

che a quello della moda ma i materiali ed i dettagli erano di alta sartoria. 
Questo mix ci ha stregato e da subito ho proposto di fotografarli con la tecnica 

del collodio. Mi sembravano perfetti. Alessandra e Miriam hanno risposto 

invitandomi a partecipare alla loro “experience”. Experience è un contenitore di 
racconti che raccoglie le storie di Altrove: le storie di chi indossa i loro abiti 

narrate attraverso forme artistiche diverse: illustrazione, musica, video, 
performance, fotografia. La parola esperienza non mi ha lasciato più dubbi: 

scattare una lastra al collodio non è semplicemente fare una fotografia ma è 
una cerimonia, una specie di liturgia, l’intero processo è una narrazione. 

 
 
 

Come hai scoperto queste tecnica e cosa ti ha affascinato? E’ successo 
un po’ casualmente, quando mi sono reso conto, un paio di anni fa, che il 

lavoro aveva ormai tolto tutto il tempo alla ricerca, di cui però si nutre. Oggi 
purtroppo il tempo è un fattore chiave nel mondo del lavoro e sembra che il 

http://www.fashiontimes.it/wp-content/uploads/media/2015/11/Altrove-foto-Carlo-Furgeri-Gilbert-2.jpg
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tempo si contragga fino a scomparire: ‘oggi’ è già troppo tardi e la fotografia 
non fa eccezione. Avevo disperatamente bisogno di questo tempo, dovevo 

riflettere su quello che stavo facendo. La fotografia non è solo istinto, non è 
solamente catturare l’attimo come qualcuno crede ma ha bisogno di spazio e 

tempo per sedimentare, approfondire, ricercare, se vuole comunicare 
efficacemente. Avevo bisogno anche di recuperare un rapporto con il mezzo. La 

fotocamera digitale è uno degli strumenti per produrre immagini, ma non 
l’unico. Si possono produrre immagini con macchine analogiche ma anche 

senza macchina, usando per esempio la camera obscura. Ciascuno di questi 
strumenti produce un risultato differente. Mezzo e fine quindi sono per me 

intimamente legati. La scelta del mezzo non è solamente un fattore tecnico: il 

rapporto tra soggetto e fotografo è molto differente se si utilizza una compatta, 
un iphone o una reflex oppure una macchina di grande formato a lastre. Nel 

primo caso il soggetto è libero di muoversi ed è meno intimidito, con un banco 
ottico la situazione cambia. La macchina è più grande, è posizionata su un 

cavalletto, è incombente, il suo utilizzo è lento e complesso. In questo caso il 
potere del fotografo diventa assoluto, il controllo totale. Non c’è spazio di 

manovra per il soggetto. Ogni minimo movimento non previsto causa la perdita 
del fuoco e l’impossibilità di realizzare l’immagine voluta. 

 
 
Questa necessità di recuperare un rapporto fisico e lento con la fotografia mi 

ha portato a riscoprire il lavoro di grandi maestri come Sally Mann e Nadar. Nei 
miei viaggi nella rete mi sono poi imbattuto in alcuni fotografi che utilizzavano 

mezzi alternativi al digitale e anche alla pellicola, che erano tornati alla 

http://www.fashiontimes.it/wp-content/uploads/media/2015/11/Altrove-foto-Carlo-Furgeri-Gilbert-3.jpg
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produzione manuale di ciascuna delle fasi di creazione di un’immagine: dal 
dagherrotipo alla camera obscura fino appunto al collodio umido. Artisti come 

Adam Fuss che utilizza un processo cameraless – senza macchina fotografica – 
per creare immagini molto poetiche, Sally Mann, gli Ostermann, pionieri 

contemporanei del collodio, Ian Ruther un pazzo americano che utilizzando un 
furgone come banco ottico crea enormi ferrotipi. 

Alchemical Beauty – Altrove, Venezia Experience 10# from Carlo Furgeri 
Gilbert on Vimeo. 

La tecnica del collodio umido mi è sembrata subito perfetta per quel che stavo 
cercando; un processo lento che prevedeva l’uso di una macchina di grande 

formato, altamente limitante per via della grande quantità di luce di cui 

necessitava e che spesso consentiva la realizzazione di un solo scatto. Creava 
oggetti unici e irripetibili ed era totalmente imprevedibile! 

Etica e fotografia: una relazione attuale 
 
di Ilaria Schiaffini da https://www.alfabeta2.it 
 

È in uscita da DeriveApprodi il volume Etica e fotografia. Potere, ideologia, 
violenza dell’immagine fotografica , a cura di Raffaella Perna e Ilaria Schiaffini, 

che raccoglie gli atti del convegno omonimo tenutosi lo scorso novembre 
all’Università di Roma «La Sapienza» e comprende interventi di Andrea 

Cortellessa, Antonello Frongia, Adolfo Mignemi, Lucia Miodini, Federica 
Muzzarelli, Raffaella Perna, Antonello Ricci, Ilaria Schiaffini e Michele 

Smargiassi. Anticipiamo qui parte dell’introduzione di Ilaria Schiaffini. 
 

 
 
Etica e fotografia: una relazione attuale 

 
Stragi, massacri e torture affollano oggi i canali di comunicazione: i quotidiani, 

le televisioni, il web e i social media ci incalzano verso la ricerca di fotografie e 

filmati di eventi traumatici. Un anno fa la foto di due adolescenti indiane 
impiccate a un albero dopo essere state violentate da alcuni coetanei maschi 

nei campi attorno alla loro casa invase i social network, provocando reazioni 

https://vimeo.com/143963874
https://vimeo.com/user7553826
https://vimeo.com/user7553826
https://vimeo.com/
http://www.amazon.it/gp/product/8865481234/ref=as_li_ss_tl?ie=UTF8&camp=3370&creative=24114&creativeASIN=8865481234&linkCode=as2&tag=bamaulion-21
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opposte: nello sdegno condiviso per l’orrore di una duplice violenza, quella 
fisica e quella mediatica, ciascun utente Facebook o Twitter interrogava il suo 

turbamento. Le posizioni si dividevano tra chi sentiva l’obbligo morale di 
postare a sua volta la fotografia per suscitare una reazione morale, sperando di 

rendere così in qualche modo giustizia alle vittime, e chi riteneva che 
diffondere quella immagine superasse la soglia di rispetto «del dolore degli 

altri». Si riproponeva così, moltiplicato per ciascun utente dei social media, il 
dilemma tra anestetizzazione e reazione morale, tra sentimentalismo e 

comprensione autentica della realtà già evidenziate a suo tempo da Susan 
Sontag nel seminale On Photography. 

Nel l ’era della rivoluzione digitale i sistemi di produzione, dif fusione e 

condivisione delle immagini «peer to peer» hanno aumentato a dismisura il 
potere dell’immagine digitale: il coinvolgimento attivo e istantaneo di milioni di 

utenti del Web 2.0 amplifica enormemente il valore testimoniale del medium e 
le conseguenze politiche e ideologiche che ne derivano. Una fotografia o un 

video, decontestualizzati e diffusi in maniera virale sulla rete o sui social media 
riescono a influenzare molto rapidamente le opinioni della massa, fino a 

modificare i connotati stessi della democrazia. Il caso emblematico delle 
fotografie di Abu Grahib ha dimostrato in maniera indubitabile il potere 

dirompente del nuovo sistema di comunicazione visiva, e ha contribuito a 
rafforzare la necessità di fare i conti con il potere delle immagini-shock 

indebolendo le ipotesi iconoclaste radicali volte a delimitarne l’uso in nome del 
rispetto della sofferenza raffigurata. La stessa Sontag nel suo ultimo contributo 

sul tema riconosceva in qualche modo l’emergenza di un valore etico (con le 
inevitabili conseguenze politiche) nella visione delle foto di atrocità rispetto alle 

aspirazioni verso un’ecologia delle immagini avanzate trent’anni prima. 

Parallelamente anche le odierne forme di rappresentanza politica sono state 
trasformate dalla rivoluzione tecnologica: la rete non è solo utilizzata a fini di 

comunicazione e di consultazione interna di associazioni partitiche o di governo 
(si pensi alle trasmissioni in streaming dei congressi), ma è diventata in Italia 

anche la struttura stessa di un partito immateriale, che al web affida tutti i 
principali processi decisionali, dalla scelta dei candidati per le elezioni fino alle 

epurazioni dei dissidenti. 
La fotografia, che nell’era postmediale si presenta strettamente connessa con il 

video per la condivisione di sedi e modalità di fruizione, rinnova oggi l’attualità 
di alcune questioni che ne hanno accompagnato la nascita: in primo luogo il 

valore testimoniale dell’immagine fotografica, la patente di veridicità che 
immediatamente siamo indotti ad attribuirle quando la consideriamo «specchio 

della realtà». Si è tornati così nuovamente a riflettere su una delle questioni 
originarie dell’immagine fotografica, quella della sua autenticità, che in quanto 

tale ha a che fare da vicino con la dimensione etica e politica: l’estrema 

malleabilità dell’immagine digitale ha indotto infatti a mettere in crisi la 
veridicità del medium fotografico a vantaggio di un sospetto di 

contraffazione ipso facto dell’immagine stessa. Secondo alcuni la sostituzione 
del processo chimico della fotografia, mediante il quale i raggi luminosi 

impressionano la pellicola sensibile per contatto, con un sistema numerico 
minerebbe di per sé la fedeltà dell’immagine fotografica. Secondo altri, invece, 

la traduzione della traccia luminosa in codice binario non inficerebbe 
minimamente la credibilità della fotografia nell’era digitale. Se ci spostiamo 

dalla teoria del dispositivo fotografico alla pratica dei suoi usi sociali, possiamo 
concludere che il paradigma realistico documentario della fotografia sopravvive 

con il digitale, e che all’idea di autenticità si è sostituita quella, diversa ma 
affine, di credibilità. […]  
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Quali che siano le potenzialità di simulazione della realtà nell’era del digitale, 
inalterato sembra rimanere il valore probatorio della fotografia, l’attestazione 

di realtà che essa è in grado di indurre nell’osservatore fin dalle origini.  

Tuttavia questa «aura di credibilità» diventa un veicolo di ideologia e  

propaganda di inedita potenza e duttilità nel combinarsi con i nuovi 

sistemi di distribuzione delle immagini. Il punto non riguarda tanto la 

tecnologia di produzione delle immagini, quanto quella della loro diffusione e 
ricezione. Dunque non è tanto il pixel che le sostanzia quanto, piuttosto, la sua 

condivisione «peer to peer» a determinare conseguenze etiche e politiche 
dirompenti negli usi attuali della fotografia. L’avvento del digitale all’inizio degli 

anni Novanta è stato solo l’inizio di un processo di massificazione 
dell’espressione fotografica, che ha trovato nell’invenzione del telefono-

fotocamera e nella tecnologia interattiva del Web 2.0 il suo completamento. 
Quella che Fred Richtin chiama post-fotografia ( Dopo la fotografia [2008], 

Einaudi 2012) non è più una unità discreta assimilabile alla sua antenata 
analogica, quanto un «punto di accesso all’informazione e al mondo nel quale 

l’immagine è stata creata» (Redefines Digital Photography, 09/02/2011, 
www.wired.com/2011/09/fred-ritchin), una costruzione di realtà, una post-

produzione di informazioni tra loro interconnesse. La diffusione delle immagini 
sui social media tramite le ubique protesi tecnologiche di smartphone e tablet 

diventa istantanea per l’azzeramento dello scarto temporale tra produzione e 

diffusione,massificata per il numero virtualmente infinito di destinatari, 
e non mediata da un qualsivoglia soggetto terzo finora esistente (agenzie di 

stampa, distributori, editori ecc.). […] 
L’attualità ci offre alcuni esempi sorprendenti di uso politico delle tecnologie 

mediatiche, che a partire dall’11 settembre hanno fatto parlare di una vera e 
propria guerra delle immagini, combattuta a colpi di spettacolarizzazione ed 

estetizzazione di immagini di violenza e tortura. Queste sono state utilizzate 
con speciale spregiudicatezza come arma contro l’Occidente e il mondo della 

cristianità nella serie di esecuzioni filmate degli Jihadisti dell’ISIS. I video delle 
decapitazioni di James Foley, Steven Sotloff e David Haines diffusi a partire da 

un anno fa circa spingevano all’estremo l’orrore veicolato dal documento 
fotografico con alcuni accorgimenti: l’uso del video, che reiterava virtualmente 

l’esecuzione, la serialità nella ripetizione dello stesso format televisivo e 
l’introduzione della prossima vittima designata, costretta ad assistere in diretta 

all’uccisione a freddo del compagno di prigionia inerme. Fra l’altro la presenza 

del testimone, nel rivolgere un disperato appello a ogni singolo riguardante, 
contribuiva a innalzare la temperatura del dramma umano e dello scontro 

politico. La paura si accompagnava alla rabbia per un ricatto estremo, tanto più 
insostenibile in quanto giocato sulla pelle di un uomo terrorizzato, tanto più 

inaccettabile perché esibito senza alcun rispetto per la dignità del prigioniero. 
La spettacolarizzazione e la dichiarata artificiosità dei set studiati dai militanti 

dell’ISIS (dal simbolismo dei colori delle divise all’umiliante set da circo 
realizzato per il rogo del pilota giordano), paradossalmente non indebolivano 

l’impatto di realtà della scena, che era invece rilanciato dalla efferatezza 
materiale e dal sadismo psicologico dell’evento traumatico. Questi esercitavano 

un’attrazione voyeuristica irresistibile per la diffusione della testimonianza 
video, sia inpresentia che in absentia del testimone, dove l’impatto emotivo 

moltiplicato per ciascun utente si è tramutato in provocazione insostenibile, 
come hanno dimostrato le risposte politiche che ne sono derivate a caldo 

(l’avvio dei bombardamenti statunitensi nelle zone controllate dall’ISIS e 

l’esecuzione da parte del re di Giordania della terrorista della quale i terroristi 
chiedevano la liberazione). 
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Tali episodi rilanciano sotto nuova luce un aspetto centrale delle implicazioni 
etiche e politiche della fotografia, quello relativo alla fotografia traumatica. Già 

nel 1973 Sontag sosteneva che tali immagini provocano un effetto di paralisi a 
causa del senso di impotenza dello spettatore, dell’inadeguatezza rispetto alla 

possibilità di intervenire su qualcosa che è già passato. Questo era vero per le 
foto dei campi di sterminio di Bergen Belsen e di Dachau, da lei scovate in una 

libreria di Santa Monica nel 1945. Analogamente pessimista si mostrava 
Roland Barthes in Miti d’oggi, dove sosteneva che le foto-choc perdono il valore 

di scandalo una volta inserite in una dimensione linguistica veicolata dal 
fotografo-testimone che, in virtù della sua mediazione, lascia all’osservatore un 

semplice diritto di acquiescenza intellettuale. Proprio perché rappresentano il 

già accaduto e non quello che sta accadendo o accadrà, esse ci spingono 
all’acquiescenza e all’accettazione, defraudandoci della nostra capacità di 

giudizio. È un punto che la costruzione del ricatto video dell’ISIS mette in luce 
molto bene: mentre il delitto già eseguito spinge alla vendetta postuma di 

qualcosa di non più cancellabile nel tempo, la minaccia in diretta, nel corpo e 
nello sguardo della vittima designata, incalza all’azione rispetto a possibili 

reiterazioni future, ovvero alla prosecuzione seriale della storia, nella quale il 
condannato sarà giustiziato di fronte a un altro testimone/vittima designata, 

che a sua volta potrà cambiare tragicamente parte in scena se l’Occidente non 
risponderà alle richieste dei fedeli islamici. […] 

Come porsi di fronte a immagini traumatiche di questo tipo, sempre più vicine 
«spazialmente» al nostro quotidiano e allo stesso tempo emotivamente da 

questo così irriducibilmente lontane? L’intrattabile realtà della fotografia si 
sposa oggi con una fruizione sempre più frettolosa, o «distratta», per usare le 

parole di Benjamin: l’utente tende a privilegiare la condivisione dell’immagine 

rispetto alla sua visione, il commento rispetto alla sua comprensione, e a 
sostituire l’esperienza diretta con la sua simulazione. Secondo David Levi 

Strauss la democrazia con l’era di internet non è aumentata ma diminuita 
perché il desiderio di partecipazione pubblica e democratica è stato rimpiazzato 

dal consumismo di merci e servizi: prima di ogni altra cosa, internet è 
principalmente uno strumento pubblicitario. Un maggiore accesso equivale a 

una maggiore informazione? «No», risponde l’autore, «abbiamo solo cittadini 
più docili, gente che passa la maggior parte del tempo a collezionare e 

catalogare immagini e informazioni, dedicando meno tempo all’analisi, al 
pensiero critico e alla socializzazione vera» (Clicca e sparisci. L’illusione della 

democrazia nell’epoca del digitale, in Politica della fotografia [2003], Postmedia 
Books 2007, p. 140). 

Tra gli aspetti paradossali delle potenzialità del Web 2.0 va tenuto presente 
infine che contraltare alla libertà del citizen journalism è la violazione della 

privacy individuale: si può denunciare un reato ma anche diffamare con un 

tasto del telefono, difendere una vittima di abusi e allo stesso tempo esporre 
alla gogna collettiva un innocente. L’ossessione voyeuristica indotta dalle 

nuove tecnologie si accompagna con l’esibizione narcisistica incontrollata della 
propria immagine, con l’effetto di modificare non solo le modalità di ricezione e 

apprensione delle informazioni, ma anche le relazioni sociali e affettive, con un 
impatto dirompente sulle giovani generazioni, i «figli di Andy Warhol». […] 

-- 
Raffaella Perna e Ilaria Schiaffini (a cura di) 

Etica e fotografia. Potere, ideologia, violenza dell’immagine fotografica 
DeriveApprodi 2015 
 

 

http://www.amazon.it/gp/product/8865481234/ref=as_li_ss_tl?ie=UTF8&camp=3370&creative=24114&creativeASIN=8865481234&linkCode=as2&tag=bamaulion-21
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Daido Moriyama 
 

da http://undo.net/it/ 
 

In Color. Il bianco e nero e il colore descrive cio' che l'artista decide di 
registrare per come si presenta agli occhi. Il primo e' ricco di contrasti, 

il secondo e' gentile, riguardoso. 

 

 

COMUNICATO STAMPA 

a cura di Filippo Maggia  

 
Per la prima volta in Italia un corpus di oltre cento fotografie a colori di Daido 

Moriyama, il maestro giapponese del bianco e nero. La Galleria Carla Sozzani 
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presenta la mostra Daido Moriyama in Color a cura di Filippo Maggia.  
 

“Il bianco e nero racconta il mio mondo interiore, le emozioni e i sentimenti più 
profondi che provo ogni giorno camminando per le strade di Tokyo o di altre 

città, come un vagabondo senza meta. Il colore descrive ciò che incontro senza 
filtri, e mi piace registrarlo per come si presenta ai miei occhi. Il primo è ricco 

di contrasti, è aspro, riflette a pieno il mio carattere solitario. Il secondo è 
gentile, riguardoso, come io mi pongo nei confronti del mondo.”  

Hiromichi (Daido) Moriyama, nato a Ikeda, prefettura di Osaka, nel 1938, 
distingue così la sua produzione fotografica nella videointervista che introduce 

la mostra.  

Apprezzato in tutto il mondo per la sua graffiante, sovente sgranata e 
sovraesposta, fotografia in bianco e nero, dalla fine degli anni Sessanta è 

andata imponendosi prima in Giappone e successivamente in ambito 
internazionale, come il primo vero sguardo rivoluzionario sulla società 

nipponica. Il 1969 è l'anno in cui Moriyama pubblica sulla rivista Provoke 
"Eros" il racconto di una notte con un’amante in una stanza d’albergo, e la 

serie interamente realizzata in un drugstore di Aoyama mentre fuori infuriava 
la protesta giovanile.  

Oggi, a distanza di cinquant'anni Moriyama presenta il suo lavoro a colori alla 
Galleria Carla Sozzani. Daido Moriyama in Color raccoglie per la prima volta 

una selezione di 130 fotografie inedite, realizzate tra la fine degli anni Sessanta 
e i primi anni Ottanta, anni decisivi nei quali si è compiuta la formazione di 

Moriyama.  
La strada, teatro prediletto del fotografo giapponese, è il tema centrale del 

lavoro di quegli anni, periodo storico particolare per il Giappone che, dopo la 

ricostruzione e il boom economico successivi alla fine della seconda guerra 
mondiale, si trovò a vivere e affrontare l’occupazione americana e poi la 

contestazione studentesca, sull’onda di quanto accadeva in Europa e negli Stati 
Uniti.  

Affascinato dalle esperienze della beat generation e in particolare dalla lettura 
del capolavoro di Jack Kerouac “Sulla Strada”, il trentenne Moriyama inizia 

allora il suo solitario e interminabile cammino, un viaggio senza fine raccontato 
dalle immagini.  

Immagini di un Paese che vive in bilico fra tradizione e modernità, di cui 
Moriyama attraverso fotografie non convenzionali, nei soggetti quanto nella 

forma - secondo i dettami lanciati da Provoke per cui ciò che conta è 
“l’esperienza di un momento”- cerca di carpire significativi frammenti di realtà, 

utilizzando in maniera anarchica la macchina fotografica. I suoi scatti più 
estremi vennero raccolti nel volume Farewell Photography pubblicato nel 1972. 

Oltre alla strada, ai vicoli bui e stretti che ancora oggi si celano appena dietro 

le grandi arterie che attraversano Tokyo, oltre ai locali, che siano essi ryokan, 
sale di pachinko o night club, ai ritratti di auto e moto americane di grossa 

cilindrata, agli scatti dei poster di divi americani ed europei, spiccano in mostra 
i nudi femminili caratterizzati dai colori pop e acidi tipici di quegli anni, ma 

delicati, ingenui nella loro naturale sensualità.  
 

Daido Moriyama ha esposto in musei e gallerie di tutto il mondo. Fra questi, 

Tate Modern di Londra, MoMA di San Francisco, Metropolitan Museum di New 
York, Fotomuseum di Winterthur, Tokyo Metropolitan Art Museum, Fondation 

Cartier di Parigi.  
Accompagna la mostra un volume edito da Skira, con oltre 250 fotografie a 

colori a cura di Filippo Maggia. La mostra, realizzata dalla Galleria Carla 
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Sozzani in collaborazione con Fondazione Fotografia Modena, sarà a Modena 
nel marzo 2016. 

 
La mostra è visitabile fino al 10 gennaio 2016 alla Galleria Carla Sozzani , 

corso Como, 10 Milano tutti i giorni 10.30-19.30, mer e gio 10.30-21  - i 
 
 

Paesaggi d'aria, fotografie del fondo Luigi Ghirri in mostra 
Doppio appuntamento ala Fondazione Querini Stampalia 
 

di Micol De Pas da http://icon.panorama.it/ 
Il profilo delle nuvole è fatto di sensazioni e sentimenti, stati d'animo che si 

legano a un paesaggio. Come se i tratti del cielo potessero in qualche modo 
annodarsi a quelli di chi, in quel momento, ci si trova sotto. In effetti il 

fotografo Luigi Ghirri ha cercato nei suoi lavori di raccontare per immagini 
questo contorno sempre impreciso e modificabile, proprio come l'umore di 

ognuno, che caratterizza le nuvole.  
 

E lo ha fatto in particolare in un progetto ambientato nella pianura padana, 

tra Veneto, Emilia e Lombardia: ritratti di paesaggi, di luci e di storie che si 
susseguono seguendo solo la libera associazione di idee. Anzi, di stati d'animo. 

Il lavoro fotografico si accompagna a quellonarrativo, lasciato alla penna del 
suo amico scrittore Gianni Celati e il risultato finale è stato un libro dal titolo, 

appunto, Il profilo delle nuvole. 

 

            

Luigi Ghirri, "Paesaggi d'aria", Solara, nei pressi del Secchia - Credits: Fondo Ghirri, Fondazione Querini Stampalia 

http://icon.panorama.it/autori/micol-de-pas/
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Luigi Ghirri, "Paesaggi d'aria", Solara, 1986 - Credits: Fondo Ghirri, Fondazione Querini Stampalia 

 

ri, 

"Paesaggi d'ari", San Pietro in Vincoli, villa Jole, 1986 - Credits: Fondo Ghirri, Fondazione Querini Stampalia 
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Luigi Ghirri, "Paesaggi d'aria", Cadecoppi, dalla strada per Finale Emilia, 1989-1990 - Credits: Fondo Ghirri, Fondazione Querini Stampalia 

 

    

Luigi Ghirri, "Paesaggi d'aria", Nogara, bar della stazione, 1989 - Credits: Fondo Ghirri, Fondazione Querini Stampalia 
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Luigi Ghirri, "Paesaggi d'aria", Brescello, Capanna di pesca, 1989 – 1990 - Credits: Fondo Ghirri, Fondazione Querini Stampalia 

 

  

Luigi Ghirri, "Paesaggi d'aria", Scardorari (Scardovari) – Strada sull'argine, 1989 – 1990 - Credits: Capanna di pesca, 1989 – 1990 
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Luigi Ghirri, "Paesaggi d'aria, Angiari – Argine dell'Adige, 1989 – 1990 - Credits: Fondo Ghirri, Fondazione Querini Stampalia 

 

                        

Luigi Ghirri, "Paesaggi d'aria", Nuvolato, 1898 – 1990 - Credits: Angiari – Argine dell'Adige, 1989 – 1990 
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Luigi Ghirri, "Paesaggi d'aria", Stellata – Bonifica Parmigiana Moglia, 1989 – 1990 - Credits: Fondo Ghirri, Fondazione Querini Stampalia 

 

 Il volume è pressoché introvabile (pubblicato per la prima volta nel 1989 da 
Feltrinelli, si trova su internet a prezzi che vanno dai 300 ai 600 euro), ma 

alcune fotografie ora vanno in mostra a Venezia.  
 

Si tratta del neonato Fondo Ghirri, istituito alla Fondazione Querini 

Stampalia grazie alla donazione, in comodato d'uso, di una serie di scatti 
conservati dal collezionista Roberto Lombardi: 31 fotografie, gran parte delle 

quali appartenenti alla serie Il profilo delle nuvole.Per metterle a disposizione 
del pubblico la Fondazione ha organizzato un doppio appuntamento. Si 

intitola Paesaggi d'aria, un dialogo tra gli scatti fotografici di Ghirri con il 
documentario realizzato da  Luigi Vitale dedicato alla costruzione del 

nuovo Vigne Museum, firmatoYona Friedman e Jean Baptiste Decavèle, sui 

vigneti di Livio Felluga.I due lavori si confrontano sul progetto sovversivo di 
scardinare l'idea di paesaggio tradizionale: Ghirri cerca un punto di 

equilibrio tra il paesaggio esterno e quello intimo personale; i due 
architetti lo delineano nella creazione di un museo aperto, senza 

pareti. 
Un viaggio - psicologico e sentimentale - nel territorio. 
----------------- 

Paesaggi d'aria. Luigi Ghirri e Yona Friedman/Jean-Baptiste Decavèle 

Fondazione Querini Stampalia, Venezia- 20 novembre - 21 febbraio 

 

L'immaginazione e la fotografia per guarire dalla 
malattia mentale 

da https://it.notizie.yahoo.com/ 

Katie Eleanor è una fotografa londinese che ha sempre coltivato mondi 
e creature immaginarie. Sono loro ad averla aiutata a guarire dalla sua 

malattia mentale 

http://www.querinistampalia.org/ita/paesaggi_daria_luigi_ghirri_e_yona_friedman_jeanbaptiste_decavle__20_novembre_2015.php
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Saint Wanderer’s Hospital Katie Eleanor 

 

Katie Eleanor è una fotografa londinese dalla fervida immaginazione. Da 
piccola era molto introversa ed è allora che Katie ha iniziato a coltivare 

amicizie e mondi immaginari. Invece di dimenticarli, durante l'adolescenza ha 
cominciato a fotografarli per portarli in vita.  

 
Quando, appena ventenne, le è stata diagnosticata una malattina mentale, 

ha iniziato ad attingere alla sua immaginazione per cercare un modo per 
combattere contro la sua patologia. 

 
Il lavoro di Katie prende vita dallo stesso mondo immaginario, abitato dai 

personaggi che ha cresciuto con amore nella sua fantasia. Ma è lo stile etereo 
e magico delle sue immagini a catturare l'attenzione dello spettatore. "Le mie 

foto sono come racconti visivi", spiega Katie al The Weekly Flickr. "Ho 

sempre iniziato scrivendo una vera storia e poi ho costruito le immagini per 
raccontarla". 

 
"Sono stata fortemente influenzata dallo spirito e dall'estetica della fotografia 

del tardo diciannovesimo secolo", spiega la fotografa londinese. Prende 
l'ispirazione dal Pittorialismo, movimento che si sforzava di elevare la 

fotografia a vera forma d'arte invece di considerarlo un mezzo scientifico. Katie 
scatta foto solo su pellicola, le sviluppa in bianco e nero e poi le colora a 

mano con della vernice.  

https://www.flickr.com/photos/katieeleanor
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Il risultato finale evoca lo spirito e l'estetica di un secolo fa, e il processo di 
colorazione dà a Katie un ulteriore livello di espressione artistica. 

 
Poi la diagnosi, arrivata un anno fa: a Katie fu diagnosticato un disturbo 

borderline di personalità, una malattia mentale piuttosto comune. La diagnosi 
la lasciò disorientata, impaurita e arrabbiata. Confusa, Katie si è rifugiata nella 

sua immaginazione in cerca di speranza, ed è da lì che è scaturita l'idea delal 
sua ultima serie, intitolata Saint Wanderer’s Hospital. 

 
 

 
Wanderer’s Hospital Katie Eleanor 

 

"Questa serie è su un ospedale di fantasia dove creature di altri mondi 
vengono per guarire", spiega Katie riguardo al progetto, che include otto 

ritratti e un cortometraggio, e ha richiesto un anno per essere completato. 
"Anche se non è un posto reale, creare Saint Wanderer’s Hospital è stata una 

specie di terapia per me, una cura incredibile". 
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Saint Wanderer’s Hospital Katie Eleanor 

 
Gettarsi nel processo creativo non solo ha fornito a Katie la concentrazione 

necessaria per la sua guarigione, ma l'ha resa ottimista nei confronti di chi 
deve affrontare malattie mentali e fisiche croniche. 

Il suo consiglio è semplice. "Penso che la motivazione e l'obiettivo siano 

molto importanti. Abbiamo bisogno di trovare una ragione per guarire". Per 
Katie, quella ragione era proprio dare vita alla sua immaginazione e alle sue 

storie attraverso la fotografia, perché non importa cosa ne pensano gli altri, 
ma lei crede nel potere della motivazione. "Se hai una ragione, credo che si 

possa arrivare dall'altra parte e stare bene". 

 
vedasi video su https://it.notizie.yahoo.com/l-immaginazione-e-l-arte-per-guarire-dalla-malattia-

mentale-katie-eleanor-203413996.html 
 
 

 

https://it.notizie.yahoo.com/l-immaginazione-e-l-arte-per-guarire-dalla-malattia-mentale-katie-eleanor-203413996.html
https://it.notizie.yahoo.com/l-immaginazione-e-l-arte-per-guarire-dalla-malattia-mentale-katie-eleanor-203413996.html
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Da Luigi Ghirri a Gabriele Basilico, a Nan Goldin. 

Grande fotografia in mostra a Milano, e poi all’asta a 

Roma da Minerva Auction 
 

di Marta Pettinau da http://www.artribune.com/ 

 

 
Gianni Berengo Gardin , Milano, 1991 

 
Finalmente il collezionismo fotografico in Italia inizia a dare importanti 

soddisfazioni nel mercato nostrano. Ne sono stati una prova lampante non solo 
i risultati della prima asta targata Bolaffi che, lo scorso 8 ottobre, in un 

affollato Spazio Bigli di Milano, ha incassato oltre 400mila euro; ma anche i 

dati relativi ai compratori in sala, per l’82% di nazionalità italiana (come vi 
avevamo raccontato qui). In questo contesto promettente, la Galleria STILL di 

Milano presenterà la preview di 284 istantanee dei più grandi nomi della 
fotografia italiana e internazionale dall’Ottocento ad oggi, che saranno poi 

battute il 2 dicembre per la Minerva Auctions nella sede di Palazzo Odescalchi, a 
Roma. 

 
Con la curatela di Marica Rossetti e Denis Curti, l’esposizione sarà 

principalmente un momento per potenziali compratori per vedere dal vivo e in 
anteprima nazionale, conoscere dettagli e quotazioni, di pezzi di Luigi Ghirri, 

Tazio Secchiaroli, Mario Giacomelli, Gabriele Basilico, Gianni Berengo 
Gardin, Ferdinando Scianna; e poi Nan Goldin, David Goldblatt e  Nobuyoshi  

Araki.  
 

Ma non è tutto: “L’anteprima milanese rappresenta una duplice opportunità: da 

una parte è l’occasione per poter proporre in visione le opere fotografiche, che 
verranno battute all’asta, dall’altra offre la possibilità al pubblico e ai 

collezionisti di proporre materiali fotografici per i cataloghi delle prossime aste 
in programma nel 2016 – spiega Denis Curti – Saranno 2 giornate di expertise 

fotografico intense”. L’appuntamento è per il 23 e 24 novembre.  
 

Preview 
23-24 novembre 2015 - Galleria STILL, Via Balilla 36, Milano  

http://www.artribune.com/2015/11/mercato-fotografia-asta-bolaffi-milano/
http://www.artribune.com/wp-content/uploads/2015/11/Gianni-Berengo-Gardin-Milano-1991-Stima-%E2%82%AC-1000-1500.jpg


 44 

www.stillfotografia.it 
 

Preview 
29-30 novembre–1 dicembre 2015 - Asta 2 dicembre 2015,Palazzo Odescalchi, 

Piazza SS. Apostoli 80, Roma  www.minervaauctions.com 

  

           

 

Il crudo e il cotto 
 

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

 

 

 
 

Niente Raw, siamo inglesi. La notizia ha gettato nella costernazione un bel po' 
di amici fotoreporter. Ma la fonte è seria e temo proprio che la notizia sia vera. 

 
Ed è questa: l'agenzia Reuters non accetterà più dai fotoreporter freelance  

alcuna fotografia che sia stata scattata originariamente in formato Raw. "Solo 
Jpeg con minimi aggiustamenti (riquadrature, correzione di toni e contrasti ecc.)". 

 
Il Jpeg, per i pochissimi che non lo sanno, è il formato standard, 

universale, in cui la stragrande maggioranza dei fotografanti comuni scatta e 
vede le proprie immagini. 

 

http://www.stillfotografia.it/
http://www.minervaauctions.com/
file:///J:/Antenore/RASSEGNA%20STAMPA/RASSEGNE%20STAMPA%202015/www.smargiassi-michele.blogautore.repubblica.it
http://www.artribune.com/2015/11/ghirri-basilico-goldin-fotografia-mostra-milano-asta-roma-minerva-auctions/gianni-berengo-gardin-milano-1991-stima-e-1000-1500/
http://www.artribune.com/2015/11/ghirri-basilico-goldin-fotografia-mostra-milano-asta-roma-minerva-auctions/gabriele-basilico-milano-1970-stima-e-1500-1800/
http://www.artribune.com/2015/11/ghirri-basilico-goldin-fotografia-mostra-milano-asta-roma-minerva-auctions/pierluigi-praturlon-sophia-loren-la-ciociara-1961-stima-e-300-500/
http://smargiassi-michele.blogautore.repubblica.it/files/2015/12/image.jpeg


 45 

Una decisione, conferma un portavoce dell'agenzia a Petapixel, che sbatte 
bruscamente fuori il Raw dal fotogiornalismo, in nome dell'etica e della 

velocità. Bella ma rischiosa accoppiata, peraltro. 
 

Sulla seconda cosa, posso avere un'idea abbastanza plausibile: il file Raw, 
il cosiddetto "negativo digitale", non può essere pubblicato così com'è ma deve 

essere prima "sviluppato" e tradotto in un formato utilizzabile (di solito Jpeg, 
appunto). 

 
Per quanto i software siano rapidi, lo sviluppo è un passaggio in più e 

Reuters vuole risparmiare anche sui minutini, vuole avere le foto prima 

possibile. 
 

Va bene. Passi. Se fosse solo questo, un problema pratico, di velocità di 
trasmissione, poco male. Faccio fatica a capire quanto ci giadagni davvero 

Reuters, ma passi. 
 

Ma l'etica? Cosa c'entra? "Il nostro obiettivo è non interpretare 
artisticamente le notizie". Ohibò. D'accordo, certo. Anzi, grazie a nome dei 

lettori. Ma allora sarebbe il Raw il principale indiziato di reato d'estetica 
aggravata? 

 
Qui vado coi piedi di piombo, i miei trastulli privati con il Raw non mi 

consentono di avere opinioni perentorie, però tendo a pensare che i programmi 
di sviluppo dei Raw non siano più bari e tentatori, dal punto di vista delle 

manipolazioni e delle forzature, di quelli che modificano le immagini in Jpeg. Se 

un fotografo vuole mandarti un'immagine taroccata, lo può fare in entrambi i 
modi. Credo. 

 
Ma la breve nota di Petapixel, senza stupirsi molto, conferma che "il 

formato Raw permette un grado maggiore di flessibilità in post-produzione, 
cosicché Reuters sembra pensare che è più verosimile che le foto ricavate da 

un Raw distorcano la verità". E qui non ci siamo proprio, perché per Reuters la 
soluzione radicale al problema delle manipolazioni è mettere fuorilegge il Raw. 

 
Fatemi capire, giganti dell'immagine, arbitri e padroni del fotogiornalismo. 

I concorrenti al World Press Photo Award sono tenuti a fornire, superata una 
certa soglia di selezione, i file Raw delle immagini (che evidentemente 

presentano in Jpeg) come prova e garanzia che nulla di significativo nella loro 
immagine è stato modificato. 

 

Adesso invece Reuters stabilisce che proprio il Raw è sospetto, decide non 
solo che vuole ricevere solo foto in Jpeg, che non è una novità, (nin conosco 

fotografi che mandino Raw ai media), ma solo foto che non siano mai state un 
Raw. Faranno fede i metadati, suppongo. 

 
Mi sono perso qualcosa? Chi dei due ha ragione? Mettetevi d'accordo, una 

foto è più sincera se ha un originale Raw o se non lo ha ? 
 

Perché Reuters vieta il formato raw e Wpp non ne può fare a meno? 
Fotocrazia e i misteri del "vero" fotogiornalismo... http://bit.ly/1Yjy1bL   

http://petapixel.com/2015/11/18/reuters-issues-a-worldwide-ban-on-raw-photos/
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Ulteriore paradosso: anche il Wpp dovrà cambiare radicalmente politica e 
accettare solo fotografie che siano state scattate, fin dall'inizio, in Jpeg? 

Oppure no? 
 

Se continuasse a pretendere il Raw, tutte le fotografie fatte per Reuters 
sarebbero escluse dal concorso, mica male come esclusione di masa vero? 

Ameno che il fotografo non scatti contemporaneamente in entrambi i formati, 
uno "vero" secondo la Reuters e uno "vero" secondo il Wpp. Si può fare, lo 

fanno già molti, ma concettualmente il risultato mi sembra la conferma, se ce 
n'era bisogno, che ormai esistono due classi distinte di fotografie, una per 

le news e un'altra per i concorsi. 

 
Ci stiamo avvicinando alla paranoia da fake, all'isteria da sospetto, mi 

pare. Se ho capito male sono pronto a cambiare idea, fatemi capire però. 
 

Mi resterebbe comunque dentro un certo sconcerto. Sinceramente, non 
capisco come si possa pensare che il Raw è il formato dell'arte e il Jpeg quello 

della realtà. Mi sembra di tornare ad antiche dispute sul colore vs. il 
bianco/nero. 

 
Vorrei ricordare che non esistono tecniche sincere e tecniche bugiarde, 

tecniche traditrici e tecniche sincere. Esistono possibilità tecniche più o meno 
flessibili, ma c'è sempre qualche decisione umana da prendere per trasformare 

un camera original in una foto "artisticamente interpretata". 
 

Il confine può essere sfumato, i giudizi possono divergere, ma trasformare 

una foto giornalistica in una foto "artistica", questo non lo fa automaticamente 
un programma, credete a un grande sostenitore dell'esistenza dell'inconscio 

tecnologico. 
 

C'è una cosa che accomuna le regole del Wpp e quelle di Reuters però, ed 
è appunto la convinzione che l'etica appartenga agli strumenti. O per lo meno, 

che mettendo le briglie agli strumenti si ottengano automaticamente immagini 
più etiche, si possa ad esempio raddrizzare la tendenza (pericolosa, ne 

convengo) verso il pittorialismo fotogiornalistico. 
 

Ma qui si salta dalla padella alla brace. Scattare direttamente in Jpeg non 
significa avere fotografie più vicine alla realtà, meno elaborate. Al contrario, 

significa avere immagini ben cucinate (Raw significa "crudo"). 
 

E da chi? Non più dal fotoreporter, ma dai software nativi della fotamera. 

Insomma Reuters non vuole le fotografie modificate dal suo fotografo ma 
preferisce quelel modifcate dagli ingegneri di Canon e Nikon. Un bel passo 

avanti, scambiare il rischio di una manipolazione artistica con la certezza di 
una manipolazione tecnologica. 

 
Sul Jpeg come "ideologia" si è scritto molto, in ambito accademico. Il Jpeg è 

un formato creato dall'industria della visione per rendere interscambiabili i 
contenuti visuali su qualsiasi piattaforma, è un "grande equalizzatore", ha 

scritto lo studioso di media digitali Daniel Palmer, "che nasconde le proprie 
semplificazioni" e produce la "merce visuale ideale per il capitalismo digitale. 
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Temo che questa clamorosa espulsione del Raw dal campo del 
fotogiornalismo, più che a una battaglia per la verità in fotografia, risponda a 

una logica di omologazione di tipo industriale e commerciale. 
 

Mi sbaglio? Dite la vostra, se credete, possibilmente in una lingua 
comprensibile a noi nerd digitali. 

 
Tag: Daniel Palmer, Jpeg, Raw, Reuters 

Scritto in dispute, divieti, fotogiornalismo, Go Digital | Commenti 
 

Jérôme Sessini: Ukraine, Inner Disorder 

 
da http://camera.to/ 

 

 
Jérôme Sessini, Mariupol, dalla serie Ukraine , 2 giugno 2014. © Jérôme Sessini/Magnum Photos 

 
La mostra 
Il primo contatto di Sessini con l’Ucraina avviene nel febbraio 2014 durante le 

proteste di piazza Maidan a Kiev. Da allora il fotografo è tornato nel paese 
diverse volte per lunghi periodi di tempo, documentando la vita nella regione 

del Donbass: un lavoro in profondità sulle conseguenze sociali della violenza, 
che apre una porta su un Paese piombato in un vero e proprio conflitto civile, 

in un clima da guerra fredda e tensioni tra Est e Ovest. 

 
Sessini affronta la situazione ucraina con grande serietà e capacità di 

riflessione, che diventa tangibile nelle sue immagini, capaci di instaurare un 
profondo dialogo con chi osserva: fotografie che non cercano il  

http://smargiassi-michele.blogautore.repubblica.it/tag/daniel-palmer/
http://smargiassi-michele.blogautore.repubblica.it/tag/jpeg/
http://smargiassi-michele.blogautore.repubblica.it/tag/raw/
http://smargiassi-michele.blogautore.repubblica.it/tag/reuters/
http://smargiassi-michele.blogautore.repubblica.it/category/dispute/
http://smargiassi-michele.blogautore.repubblica.it/category/divieti/
http://smargiassi-michele.blogautore.repubblica.it/category/fotogiornalismo/
http://smargiassi-michele.blogautore.repubblica.it/category/go-digital/
http://smargiassi-michele.blogautore.repubblica.it/2015/11/20/il-crudo-e-il-cotto/#comments
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sensazionalismo ma riescono piuttosto a far sentire i silenzi e la paura, 

talmente vive che sembra di percepire persino l’umidità dell’aria. Nell’Ucraina 
di Sessini c’è il sangue della morte ma anche la poesia di Natalia, cui la guerra 

ha tolto tutto, ma che suona in modo sublime Brahms e Chopin al pianoforte; 
ci sono gli spari e le urla di Maidan ma anche la pioggia che cade lenta sul 

silenzio di un paesaggio derubato della sua dignità. 
 

La mostra è composta da 38 immagini di diverso formato, suddivise in 3 
sezioni distinte – Mariupol, East Ukraine e Maidan. Saranno inoltre proiettati su 

4 monitor i video di documentazione del progetto, oltre a interviste e slide 

show delle fotografie stesse. A corredo del tutto, sarà a disposizione del 
pubblico un pannello touch con accesso diretto al sito dedicato alla mostra. 

  
La mostra, curata da Alessia Glaviano, Senior photo editor di “Vogue Italia” e 

“L’Uomo Vogue”, si propone di presentare i progressi del lavoro del fotografo 
sull’Ucraina, con un allestimento multimediale in cui le immagini fisse 

dialogano con contributi video, suoni, interviste e testi.  Nell’ottica di rendere 
accessibili a tutti i contenuti della mostra, Glaviano ha progettato il 

sitojeromesessiniukraine.com che sarà online dal giorno seguente 
all’inaugurazione e che rifletterà e completerà l’anima multimediale del 

progetto con filmati, gallerie fotografiche, mappe interattive e video interviste 
a Jérôme Sessini. 

 

  
  

http://www.jeromesessiniukraine.com/
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Jérôme Sessini, Mariupol, dalla serie Ukraine , 2 giugno 2014. © Jérôme Sessini/Magnum Photos 
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Jérôme Sessini 

Jérôme Sessini, francese, classe 1968, è membro della prestigiosa agenzia 
Magnum Photos dal luglio 2012. Prima del suo lavoro sull’Ucraina, si è 

concentrato sulle zone d’ombra al confine tra Messico e Stati Uniti, e 
specialmente a Ciudad Juarez, documentando una terra di nessuno in mano ai 

cartelli della droga, e immortalando con crudo realismo una realtà inedita, i cui 

protagonisti – degrado, criminalità giovanile, corruzione, droga e prostituzione 
– nelle sue ricercate immagini compongono uno spettacolo struggente e 

veridico. Vincitore di vari riconoscimenti internazionali come il Getty Image 
Grant, l’Olivier Rebbot Award e il World Press Photos per il suo ultimo lavoro 

sull’Ucraina, ha pubblicato i suoi lavori su riviste del calibro di Time Magazine, 
De Standaart, Stern e Le Monde. Ha realizzato numerose mostre personali in 

occasione del Visa pour l’Image a Perpignan, de Les Rencontres de la 
Photographie di Arles, e presso la Bibliothèque Nationale François-Mitterrand di 

Parigi. Il suo libro The Wrong Side (Contrasto 2012) è stato nominato da 
Aperture come uno dei migliori libri nell’anno. 

Mostra: Ukraine - Inner Disorder 
Artista: Jérôme Sessini 

Date: 1 ottobre 2015 - 10 gennaio 2016 
Dove: Leica Store c/o CAMERA - Centro Italiano per la Fotografia 

Indirizzo: Via delle Rosine 18, 10123 Torino 
Informazioni: camera@camera.to 
 

Mercato. Anche in Italia la fotografia decolla 
 

Silvia Berselli da http://www.artribune.com/ 

 

Forse i tempi sono maturi. A lungo il settore del collezionismo fotografico in 

Italia è rimasto sonnecchiante. Ora però qualcosa inizia a muoversi… 

 

 
Luigi Ghirri, Cartolina, 1975 

Tutti guardavamo con invidia le vendite all’estero, Francia e Stati Uniti in 
primis, dove la fotografia realizzava cifre a più zeri. I nostri fotografi erano 

mailto:camera@camera.to
http://www.artribune.com/wp-content/uploads/2015/11/Luigi-Ghirri-Cartolina-1975.jpg
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avviliti: riuscire a vendere un pezzo nel nostro Paese era impresa quanto mai 
ardua. 

A stupirci è stata quindi l’asta Bolaffi dell’8 ottobre, con fotografie vendute per 
400mila euro, tutto in un solo pomeriggio. La piazza di Milano si è rivelata 

ancora una volta vincente. La sede, l’elegante Spazio Bigli, a pochi metri dalla 
lussuosa via Montenapoleone, era gremita. Ci si aspettava una folla di curiosi: 

fotografi che volevano capire le regole del mercato, curiosi con bauli di 
fotografie in soffitta, studenti dei corsi di moda. Invece coppie di agguerriti 

compratori e collezionisti arrivati dall’estero hanno fatto lievitare i prezzi. 
Il bel catalogo della casa torinese presentava prezzi decisamente invitanti e 

offriva una scelta ampia di lavori, dalle ricerche degli Anni Settanta 

di Ghirri, Vaccari e Gioli al fotogiornalismo di Capa e Cartier-Bresson, 
passando per i grandi maestri americaniAnsel Adams e Berenice Abbott. 

Insomma, gli appassionati potevano trovare quello che cercavano. E così è 
stato. L’asta è partita con un primo successo, un album di fotografie cinesi 

dell’Ottocento: base d’asta 2.000 euro, ne ha realizzati 17.500. 
 

 
John Phillips, Anna Magnani in trattoria, 1963 

http://www.artribune.com/wp-content/uploads/2015/11/John-Phillips-Anna-Magnani-in-trattoria-1963.jpg
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Tutto venduto e lotti che hanno superato i 10.000 euro per Luigi Ghirri, l’autore 
italiano più richiesto del momento, che ormai distanzia anche Mario 

Giacomelli, primo fra gli italiani a essersi affermato sul mercato americano.  
Ugo Mulas che fotografa Lucio Fontana ha fatto un balzo da 3.500 a 17.500 

euro. E chi si aspettava di vedere Klein o Cartier-Bresson primeggiare nelle 
vendite, ha dovuto ricredersi: il bello scatto di JohnPhillips  di Anna Magnani 

(Anna Magnani in trattoria, 1963) ha realizzato 6.000 euro, dodici volte il 
prezzo di partenza. 

Ma il dato decisamente più significativo riguarda i compratori, inimmaginabile 
solo fino a qualche anno addietro. Gli acquirenti italiani sono stati l’82% del 

totale e la maggior parte presente in sala. Una buona notizia dunque per tutti 

gli operatori del settore, che finalmente vedono il mercato della fotografia 
decollare anche in Italia. 

 
 

       
 

 

Gregory Crewdson e la fotografia del silenzio 

  di Emanuele Bai da http://urbanpost.it/ 
 

Le straordinarie fotografie di Gregory Crewdson, artista americano maestro 
nell’utilizzo della luce e della creazione di immagini di forte impatto emotivo, 

magicamente sospese davanti al mistero imminente. 
 

 

http://www.artribune.com/2015/11/mercato-fotografia-asta-bolaffi-milano/david-bailey-mick-jagger-giovane-1963-64/
http://www.artribune.com/2015/11/mercato-fotografia-asta-bolaffi-milano/berenice-abbott-new-york-1938/
http://www.artribune.com/2015/11/mercato-fotografia-asta-bolaffi-milano/ansel-adams-yosemite-national-park-1964/
http://www.artribune.com/2015/11/mercato-fotografia-asta-bolaffi-milano/nino-migliori-il-tuffatore-1951/
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Gregory Crewdson è un fotografo Statunitense, nato a Brooklyn nel 1962, ha 

studiato fotografia al Purchase College e successivamente frequentato la Yale 
School of Art conseguendo un master in belle arti. Attualmente è uno dei 

maggiori artisti fotografi al mondo. 
 

Crewdson realizza le sue fotografie, ambientate nella periferia americana o in 

campagna, organizzando un vero e proprio set cinematografico dove ogni 
dettaglio, dalle luci di case, semafori, lampioni o auto, agli oggetti scenici ed 

agli attori è stato precedentemente definito. Nulla è lasciato al caso in queste 
immagini fortemente manipolate in fase di allestimento scenico. La luce, 

artificiale e non, è l’elemento attorno al quale ruota ogni fotografia di 

Crewdson che dice di amare soprattutto quella del tramonto per la sua capacità 
di trasfigurare il reale in qualcosa di straordinario. 

Questa luce è fondamentale per la creazione di immagini pietrificate ed 
innaturali, fantastiche ed alienanti. La sua è una fotografia del silenzio, un 

attimo congelato dal quale trapela una situazione perturbante, mai nettamente 
definita, dove sembra che qualcosa sia appena accaduto o stia per accadere. 
 

La produzione artistica di questo fotografo è fortemente assimilabile a quella di 
un altrettanto famoso pittore americano: Edward Hopper. Sia il fotografo che 

il pittore creano immagini caratterizzate da colori molto saturi ed accesi, ma 
soprattutto da un’atmosfera metafisica carica di tensione onirica, dove i 

personaggi appaiono in attesa di un evento che forse non arriverà mai. Questi 
personaggi sono fantasmi carichi di turbamento e rimpianto che diventano una 

allegoria della paura, del vuoto e della solitudine umana che attanagliano la 

società moderna. 
 
dal web: 

 
 

© Gregory Crewdso , Untitled, 2001,  C-print, Diasec  122 x 152,4 cm  - Courtesy l’artista, DZ Bank Kunstsammlung, Luhring Augustine, New York  
 

http://www.strozzina.org/cms/p/p000137/Crewdson_Gregory_Untitled2001_08_069b563.jpg
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© Gregory Crewdson   Untitled, 1998, C-print, Diasec  135,5 x 152,4 cm  - Courtesy l’artista; DZ Bank Kunstsammlung; Luhring Augustine, New York  
 

 

Il terrore fotocopia le sue icone 
 

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

Mentre filmava dalla sua finestra la fuga dal Bataclan, inquadrando nella 

finestrella di vetro la silhouette scura di una ragazza sospesa nel vuoto il 
giornalista di Le Monde Daniel Psenny dice di aver pensato: "come l'11 

settembre". 
 

 

 
Il terrore del terzo millennio ha già forgiatoi suoi archetipi visuali: le sue 

icone si richiamano di strage in strage. 
 

file:///J:/Antenore/RASSEGNA%20STAMPA/RASSEGNE%20STAMPA%202015/www.smargiassi-michele.blogautore.repubblica.it
http://www.lemonde.fr/attaques-a-paris/article/2015/11/14/daniel-psenny-journaliste-au-monde-j-ai-senti-comme-un-petard-qui-explosait-dans-mon-bras_4809665_4809495.html
http://www.strozzina.org/cms/p/p000137/Crewdson_OK_30_07_1000.jpg
http://www.lemonde.fr/attaques-a-paris/article/2015/11/14/daniel-psenny-journaliste-au-monde-j-ai-senti-comme-un-petard-qui-explosait-dans-mon-bras_4809665_4809495.html
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Il falling man delle Twin Towers, fermato nella sua angosciante caduta a 
testa in giù purtroppo solo da uno scatto del fotografo Richard Drew, si 

chiamava Jonathan Briley ed era un dipendente del ristorante del 
centoduesimo piano. 

 
Anche della ragazza aggrappata a un davanzale di finestra al secondo piano 

del teatro, la ragazza che nel video grida "sono incinta" e chiede che qualcuno 
la afferri quando salterà giù, anche di lei sappiamo la storia, forse sapremo il 

nome. 
 

Ma a gettarci nell'angoscia è la sensazione che lei siamo noi, che loro  

siamo noi, che tutti siamo come loro sospesi in quell'imponderabile intervallo 
fra la vita e la morte che chiamiamo vita quotidiana, e che ora ci fa paura 

sapere nelle mani di fantasmi armati che abitano i nostri stessi luoghi. 
 

È stato scritto che un'estrema reazione della dignità umana fece scegliere 
a tanti il volontario salto nel vuoto, contro il morire passivamente per mano 

d'altri. Ma nell'icona di oggi c'è un frammento in più. 
 

Negli ultimi istanti del video, un'altra persona appare a quella finestra e 
tende una mano alla ragazza, che vi si aggrappa.Si è salvata, sta bene, ha 

ritrovato su facebook il suo salvatore, lontano dai riflettori. 
 

A noi resta un frammento giallastro di video. Da quel gesto di solidarietà 
forse potremmo far nascere una diversa, resiliente icona per gli anni della 

nostra angoscia. 

 
* * * 

 

 Lo spettacolo dell'orrore questa volta non ė una 

metafora. File di poltroncine rosse assistono indifferenti al teatro di un macello 

umano, il fotografo sembra essersi accomodato in galleria, e noi siamo seduti 
al suo fianco, spettatori nostro malgrado. 

 
Potremmo non guardare, distogliere gli occhi, ma questa foto da giorni 

scorre da tutti pori della Rete, assedia i nostri sguardi, pretende di essere 
vista, anche se non si sa bene come sia uscita, chi l'abbia prodotta e chi poi 

abbia voluto diffonderla, è rimbalzata su alcuni tweet di blogger israeliani e 
danesi fino ad approdare ai siti internet dei media ufficiali: adesso, come tutti i 

testimoni sconosciuti, va presa con le pinze, controinterrogata, messa alla 
prova. 

http://image.tmdb.org/t/p/original/lcIpPUoseCRFR1JLcTNmkemf2lm.jpg
https://twitter.com/mrpeezee/status/665816488306196480
http://smargiassi-michele.blogautore.repubblica.it/files/2015/11/BataclanMassacro2.jpg
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  Ma intanto quella che vuole mostrarci è 

la platea del Bataclan trasformata nel catino di una mattanza, ingombra di una 

ventina di corpi inerti di ragazzi, solcata da intollerabili scie di sangue che 
dicono di feriti che si trascinavano o venivano trascinati via, forse da mani 

terrorizzate eppure soccorrevoli. 
 

Ma ciò che sembra raccontarci lo abbiamo già visto, chi lo può scordare? 
 

Erano ragazzi anche quelli, anche lì inquadrati dall'alto, come dal di fuori 
della tragedia, anche lì stesi sul loro sangue, stretti assieme, perfino 

abbracciati, in uno spazio squadrato e chiuso come questo, il cortile del college 

di Garissa, Kenya, il 2 aprile scorso. 
 

Anche la mano era la stessa, anche l'invocazione a un simulacro di dio, 
anche la rivoltante vigliaccheria di chi spara su ragazzi innocenti e disarmati 

erano le stesse. 
 

Due mondi uniti o divisi dall'orrore? Quando la foto di Garissa venne 
diffusa in tutto il mondo, alcuni media africani si chiesero, polemicamente, se i 

governi occidentali avrebbero tollerato la visione e la condivisione di 
un'immagine così, qualora fosse stata presa a Parigi o a Londra. 

 
Non abbiamo dovuto attendere molto il momento di sapere la risposta: la 

Police Nationale e lo stesso ministro della Giustizia francese Christiane Taubira 
hanno chiesto aimedia di non diffondere quellla fotografia "per rispetto delle 

vittime e delle loro famiglie". 

 
[Versioni di questi due articoli sono apparse su La Repubblica il 15 e il 16 novembre 2015] 

  

Tag: attentati, Bataclan, Christiane Taubira, Daniel Psenny, Garissa,  

Jonathan  Briley, Parigi, Police Nationale, Richard Drew 

Scritto in dispute, etica, fotogiornalismo, politica | 14 Commenti » 

 

Fotografia: se la Magnum vende Erwitt e McCurry      

a 100 dollari fa bene o male? 

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

Riparte in questi giorni, e ormai è una ricorrenza: periodicamente la 
mitica agenzia Magnum, quella che tra i suoi padri annovera Capa e Cartier-

Bresson, mette in vendita tramite il suo sito internetstampe fotografiche 
autografate dai suoi autori a 100 dollari, 90 euro circa. 

http://smargiassi-michele.blogautore.repubblica.it/2015/05/09/la-foto-si-ripete-in-forse/
http://www.lemonde.fr/attaques-a-paris/article/2015/11/15/appels-a-ne-pas-diffuser-des-photos-des-corps-de-victimes_4810510_4809495.html
http://smargiassi-michele.blogautore.repubblica.it/tag/attentati/
http://smargiassi-michele.blogautore.repubblica.it/tag/bataclan/
http://smargiassi-michele.blogautore.repubblica.it/tag/christiane-taubira/
http://smargiassi-michele.blogautore.repubblica.it/tag/daniel-psenny/
http://smargiassi-michele.blogautore.repubblica.it/tag/garissa/
http://smargiassi-michele.blogautore.repubblica.it/tag/jonathan-briley/
http://smargiassi-michele.blogautore.repubblica.it/tag/parigi/
http://smargiassi-michele.blogautore.repubblica.it/tag/police-nationale/
http://smargiassi-michele.blogautore.repubblica.it/tag/richard-drew/
http://smargiassi-michele.blogautore.repubblica.it/category/dispute/
http://smargiassi-michele.blogautore.repubblica.it/category/etica/
http://smargiassi-michele.blogautore.repubblica.it/category/fotogiornalismo/
http://smargiassi-michele.blogautore.repubblica.it/category/politica/
http://smargiassi-michele.blogautore.repubblica.it/2015/11/18/il-terrore-fotocopia-le-sue-icone/#comments
http://www.ilfattoquotidiano.it/blog/lbertolucci/
http://store.magnumphotos.com/collections/square-prints-sale/?transaction_id=10264c41f9728fcc2258384eb4031f
http://store.magnumphotos.com/collections/square-prints-sale/?transaction_id=10264c41f9728fcc2258384eb4031f
http://smargiassi-michele.blogautore.repubblica.it/files/2015/11/GarissaMassacro.jpg


 57 

 

Per quella cifra chiunque, collezionista e semplice appassionato, può possedere 
– e sottolineo la parola possedere – un’opera firmata diElliott Erwitt, Steve 

McCurry, Depardon, Le Querrec, Barbey e via elencando la scuderia dei 
fotografi di razza che formano questa cooperativa. 

Dichiaro subito, per essere chiaro, che al primo giro di questa iniziativa anch’io 
ho fatto la mia piccola scorta. 
 

Ma perché un brand così blasonato e storico si mette a “svendere” 

ripetutamente stampe autografe che, per quando di formato piuttosto ridotto, 
s’immagina dovrebbero avere un valore di mercato maggiore? 

La risposta è semplice: la Magnum – anche la Magnum – ha bisogno di soldi. 
La situazione generale del mercato fotogiornalistico è nota, le agenzie e i 

fotografi (con qualche rara eccezione) arrancano, spesso chiudono: si pensi 
all’italiana Grazia Neri, che ha cessato l’attività pur essendo (o forse proprio 

per questo) la più grande agenzia fotografica italiana. 
 

Un’iniziativa che rompe forse un tabù e dunque coraggiosa quella di 

Magnum, che però può essere vista e giudicata in due modi contrapposti a 
seconda del punto di vista:bottiglia mezza piena o mezza vuota? 
 

Ma sì – Ammirevoli i nostri. Fotografi affermati, famosi e invidiati, uniti in un 
collettivo che condivide gioie e dolori, si mettono in gioco e accettano di fare 

“volontariato” per salvare le sorti non solo della loro agenzia (che è anche una 

casa, una moglie, una fede) ma di un pezzo di storia. Simbolicamente, se 
crollasse Magnum, il pessimismo tipico della categoria rischierebbe di diventare 

cosmico e irreversibile. 
E “quando il gioco si fa duro i duri iniziano a giocare”, dunque non 

autolesionismo e cedimento ma reazione attiva con ricadute “socialmente 

http://st.ilfattoquotidiano.it/wp-content/uploads/2015/11/magnum2.jpg
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utili”: offrire a tutti la possibilità di iniziare a sentirsi collezionisti, e chissà, poi 
magari ci si prende gusto. 

Insomma, non svendita ma “divulgazione” a fin di bene: proprio e altrui. 
 

Ma no – Brutta bestia la paura, fa fare cose che mai uno si sarebbe sognato di fare. 

Notoriamente i fotografi di Magnum si accapigliano (da sempre) su molte 
decisioni, di cui poi devono condividere oneri e onori. Ma in questo caso 

possibile che nessuno si sia dissociato? 
Ce lo vedete il quasi novantenne Elliott Erwitt a dover firmare in un colpo 

solo migliaia di foto da spedire in tutto il mondo ad altrettanti sconosciuti? 
Fosse stata una tantum poteva essere anche vista come una sana 

provocazione e un’operazione mediatica per attirare attenzione sul 

problema della deriva economica del fotogiornalismo, problema che in fin 
dei conti riguarda tutti quelli i cui occhi s’imbattono in una fotografia che 

può spostare in alto o in basso la qualità dell’informazione, poco importa 
se su carta o sul web. 

Ma l’ondata di foto Magnum a cento dollari va ripetendosi spesso, dunque 
l’aspetto che prevale è quello di sembrare una mera necessità, senza tante 

implicazioni e ragionamenti altri. 
 

Non prendo posizione, ole prendo entrambe. Lascio a ciascuno la sua visione. 

Ho simpatia e ammirazione per la Magnum, in qualche misura anch’io 
ipnotizzato dal suo mito. Ho anch’io molta preoccupazione per un mercato che 

si è sgretolato e per la qualità che esiste nell’offerta ma non nella domanda. 
Sono anch’io stretto tra orgoglio e paura, tra cuore e stomaco. 
 

Che poi, alla fine, la domanda non è tanto se c’è ancora spazio per la Magnum 

o per il “modello Magnum”, ma piuttosto se c’è ancora spazio per quello che ha 
rappresentato e rappresenta: una fotografia alta, consapevole, onesta e 

capace d’informare. Una grande finestra sul mondo con i vetri ben puliti. 
 

L'arte della Cronaca 1946 - 1982 

da http://candiani.comune.venezia.it/ 
 

     Il Circo 1954 sc. 358 © 
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Come eravamo, in bianco e nero 

Sette lustri di vita veneziana, dal dopoguerra ai primi anni Ottanta, si 

raccontano nella “verità” della fotografia, in una vasta panoramica, che pur è 
soltanto una minima parte dello sconfinato archivio di Cameraphoto: allora 

concorrente nel fotogiornalismo con l’agenzia Afi del Gazzettino e con i 
fotografi dell’Ansa, oggi miniera forse unica per la memoria e la ricerca. 

Preziosa per rinverdire il ricordo di chi c’era (e molto ha dimenticato) e per far 
conoscere a chi non c’era un “come eravamo” che fonda ancora il nostro oggi, 

l’antologia proposta al Candiani, spazia con tocco leggero e profondo insieme 
dalle miserabili condizioni dei pianiterra abitati ai fasti del “ballo del secolo” di 

Carlos de Beistegui a palazzo Labia, dal delitto di Ca’ Dario all’incendio della 

petroliera Luisa nel canale della Giudecca, dagli scioperi a Porto Marghera alla 
realizzazione dell’aeroporto di Tessera, dai lavori sul cavalcaferrovia all’arrivo 

dei profughi vietnamiti, dal recupero del sommergibile Medusa all’ambulanza in 
barca a remi, dal nascente Villaggio San Marco alle classi elementari 

rigorosamente monosex, in un caleidoscopico transitare dalla cronaca nera a 
quella rosa, dai grandi personaggi alla gente comune, dalla città d’acqua a 

quella di terraferma, dagli anni postbellici a quelli del boom, cui gli scarni 
accenni delle righe precedenti vogliono essere soltanto un modesto trailer, 

tanto per restare in tema di immagini...  

Altri e altrove diranno dei fotografi che hanno operato nella lunga e complessa 

storia di quella che Dino Jarach fondò come Interfoto all’indomani della guerra, 
divenuta poi Cameraphoto e infine traghettata da Celio Scapin verso la 

riproduzione artistica, ma sempre attenta al fotogiornalismo. Nell’archivio 
curato da Vittorio Pavan, trecentomila negativi della gloriosa Rolleiflex 

attendono di raccontare di nuovo la storia di una città, della quale oggi offrono 

una affascinante carrellata.  

Leopoldo Pietragnoli 

 
 

L’Agenzia Cameraphoto, un po’ di storia…. 

La fondazione dell’agenzia di fotogiornalismo Interfoto (Cameraphoto dal 1958) 

si deve a Dino Jarach (1914-2000), fotografo veneziano che fin da giovane 
riesce a dare visibilità alla propria attività artistica – nell’agosto del 1934 è sua 

l’immagine di copertina della rivista culturale del GUF di Venezia, Il Ventuno. 
Alla fine degli anni Trenta, in conseguenza delle leggi razziali, il suo nome 

scompare dai giornali, mentre a partire dal 1944 iniziano a circolare sue 

fotografie recanti la firma Interfoto. Poco tempo dopo, il nome inizialmente 
usato come pseudonimo viene scelto da Jarach per la sua agenzia di 

fotogiornalismo, che viene legalmente riconosciuta dalla Camera di Commercio 
di Venezia nel 1946. In questo primo dopoguerra l’agenzia si specializza nei 

reportage d’attualità e di cronaca, soprattutto per la Mostra del Cinema e la 
Biennale d’Arte; tra i fotografi dell’Interfoto di questi anni ci sono Lorenzo 

(Renzo) Morucchio, che poi passerà all’agenzia AFI (Agenzia Fotografica 
Industriale) de Il Gazzettino, e il giovane Claudio Gallo. Nel 1956 Jarach si 

trasferisce a Milano, portando con sé il marchio Interfoto, mentre l’agenzia da 
lui fondata passa nelle mani di Giselda Paulon, figlia di Flavia Paulon, storica 

funzionaria della Mostra del Cinema e moglie del pittore Albino Lucatello, che 
ne cambia la denominazione in Camerafoto. Nel 1958 viene assunto come 
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assistente Duilio Stigher, che rimarrà nell’agenzia fino al 1976, quando si 
trasferirà alla RAI come giornalista e cineoperatore. Nello stesso 1958 Giselda 

Paulon vende l’agenzia a Mirko Busatto che ne cambia definitivamente 
l’intestazione in Cameraphoto (all’inglese). Quest’ultimo è un appassionato di 

fotografia ma non un fotografo, quindi chiede a Walter Stefani (de Il 
Gazzettino) e a Celio Scapin di diventare suoi soci: a loro, che assieme a 

Claudio Gallo e Duilio Stigher faranno la fortuna della ditta, lascia l’agenzia nel 
1963. Grazie all’attività di questi fotografi già affermati l’agenzia ha la 

possibilità di associarsi come corrispondente della Associated Press, vantando 
collaborazioni con riviste e quotidiani di alta tiratura, come il Corriere della 

Sera e Life. A partire dal 1978 Cameraphoto cambia decisamente rotta, 

passando dal fotogiornalismo d’assalto alla riproduzione d’arte e alla 
documentazione di restauri artistici, con Celio Scapin come titolare unico e i 

fotografi Vittorio Pavan (entrato come apprendista all’età di 14 anni) e Piero 
Codato. Nel 1987 si chiude la storia dell’Agenzia e inizia quella dell’Archivio 

curato da Vittorio Pavan, oggi in mostra al Centro Culturale Candiani. 

Vittorio Pajusco 
 

  Venezia Film -Il viaggio- con S.Loren e R.Burton 

© 

 

  Venezia 1949 film Otello di Orson Welles © 

Immagini dell'agenzia fotogiornalistica Cameraphoto 

Archivio Cameraphoto Epoche Venezia 
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dal 20 novembre 2015 al 31 gennaio 2016 - a cura di Elisabetta Da Lio e Vittorio Pavan 

orario: dal mercoledì alla domenica 16.00 – 20.00, sala espositiva secondo piano - ingresso 

libero 

----------------------- 

venerdì 4 dicembre, ore 17.30: Tavola rotonda Venezia in prima. Cronache di ieri, 

cronache di oggi. 

Coordina Roberto Ellero, Partecipano Maurizio Dianese, Claudia Fornasier, Vittorio Pajusco, 

Leopoldo Pietragnoli, Duilio Stigher, Vittorio Pavan, Alberto Vitucci - sala conferenze quarto 

piano - ingresso libero 

 

L'immagine dell'Italia affidata a due censure 

 
di Chiara Mariani da SETTE/Corriere della Sera n.48/2015 

 

War is over! Una mostra e (un libro) ripercorrono le dinamiche della propaganda 
fascista, e di quella americana, in tempo di guerra - La storia tra l'Istituto Luce e 

Hollywood. 
 

                          
Un'immagine censurata dell'Istituto Luce:Scutari, Albania, 1941  

 

A chi in Italia è affidata la comunicazione visiva, e quindi la memoria, degli 
anni successivi all'8 settembre 1943? Dipende. L'Istituto Luce, organo ufficiale 

per la documentazione creato dal regime fascista nel 1924 dall'autunno 1943 è 
trasferito da Roma al Nord, e l'attendibilità della sua produzione è 

ulteriormente adulterata dalle richieste dei tedeschi. 
Il Sud, che a Brindisi ospita il re in fuga, è privo di un'istituzione che si occupi 

di registrare la vita di un Paese lacerato. Qui ci pensano le armate alleate. Ci 
pensano gli americani. I Signal Corps, i militari Usa addetti alla comunicazione 

(dai collegamenti radiofonici ai filmati per l'addestramento dei soldati; dalle 
fotografie di guerra ai Combat film) riempiono il vuoto. A modo loro. Con 

Hollywood nel cuore poiché è anche negli studios che i reporter destinati al 
fronte sono addestrati.  

Decidono di affidare al bianco e nero la cronaca degli avvenimenti e alle foto a 

colori un'immagine rassicurante della guerra, che alluda alla sua fine 
imminente grazie all'intervento dell'alleato oltre Atlantico: l'americano sempre 

ripulito e sorridente che mostra indulgenza verso un popolo retrogrado e in 
difficoltà.  
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Un'immagine del Signal Corps, Un'ausiliaria americana conversa con le contadine: Aiell o del Sabato (Av),1944 

 

War is over!, la mostra allestita fino al io gennaio al Museo di Roma (Palazzo 
Braschi) curata da Gabriele D'Autilia e Enrico Menduini (catalogo Contrasto), è 

un'occasione per affrontare in modo critico la documentazione fotografica 
ufficiale della guerra, in particolare del periodo in cui si trasformò in una guerra 

tra italiani.  
Dice D'Autilia: «Se nella Grande Guerra la fotografia era stata usata con una 

certa timidezza per raccontare gli eventi dal punto di vista degli apparati 

propagandistici e si preferì ricorrere all'immagine disegnata, più adatta a 
un'interpretazione controllata della realtà del fronte, nella guerra successiva 

l'immagine ottica raggiunse (...) una consapevolezza dei propri linguaggi che le 
consentì di diventare uno strumento chiave per la narrazione della guerra». 

"L'arma più forte", secondo la definizione di Mussolini, doveva quindi essere 
vagliata con cura. Tra le 140 foto che compongono War is over! figurano anche 

alcune immagini catalogate come "riservate", un modo edulcorato per indicare 
le fotografie epurate dalla censura fascista e che la stessa aveva relegato nel 

fondo Rgr dell'Istituto Luce: Reparto Guerra Riservati.  
Il combattente prediletto dalla stampa nell'era di Cinecittà assomiglia a 

Amedeo Nazzari; non si tollera il soldato che ha la barba incolta o le scarpe 
rotte. Sono estromesse le fotografie troppo cupe o troppo allegre; quelle 

giudicate irriverenti (come la foto in alto di questa pagina); le foto degli aerei 
italiani abbattuti, delle città distrutte dalle bombe, dei mutilati negli ospedali; 

quelle dove si intravedono i tedeschi, poiché ciò lascia intendere che siano loro 

a comandare. Altre volte la propaganda seleziona a priori: negli archivi ci sono 
le immagini delle fucilazioni dei partigiani durante la Repubblica di Salò; 

mancano quasi totalmente le prove delle persecuzioni contro gli ebrei.  
La narrazione, manipolata dalle due parti, partorisce un dramma tutto suo. 

Scrisse John Steinbeck in un libro che raccoglieva le sue memorie da inviato 
sul fronte mediterraneo nel i943: «Ci eravamo persuasi che la verità su 

qualsiasi cosa fosse da considerare un segreto... Con questo non voglio dire 
che i corrispondenti fossero dei bugiardi. Non lo erano. Tutte le cose scritte in 

questo libro sono successe davvero. È in quelle non scritte che si annida la 
menzogna». 
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Una street photographer di nome Vivian 
 
di Manuela de Leonardis da http://www.exibart.com/ 
 

 
   

 
 
La tentazione di cominciare a scrivere partendo dalla sua vita avvolta nel 
mistero c’è, eccome. Ma farebbe retrocedere ad un piano secondario la qualità 

del lavoro fotografico di Vivian Maier (New York 1926-Chicago 2009), che ha 
lasciato ai posteri un archivio di oltre 150mila tra positivi e negativi, provini a 

contatto e una quantità spropositata di rullini mai sviluppati.  
Del tutto anonima, questa "fotografa amatoriale” riservata e silenziosa, che di 

mestiere faceva la "nanny” (tata, governante, bambinaia), è diventata un 

"caso mediatico” a partire dal 2007, dopo la scoperta del suo lavoro da parte 
dello scrittore e fotografo statunitense John Maloof, curatore delle raccolte 

antologiche Vivian Maier: Street Photographer e Vivian Maier: Self-Portraits, 
nonché regista (con Charlie Siskel) del film Alla ricerca di Vivian Maier (2013). 

A cura di Maloof è anche il volume in italiano Vivian Maier. Una fotografa 
ritrovata, pubblicato da Contrasto in occasione delle mostre del MAN di Nuoro 

e di Forma Meraviglia a Milano, che contiene i testi Howard Greenberg, Marvin 
Heiferman e Laura Lippman. 

Delle oltre duecento fotografie presenti nel libro (prevalentemente sono scatti 
in bianco e nero) colpisce quel suo sguardo sempre lucido, sistematico, curioso 

ed empaticamente vicino ai soggetti. Maier non smetterà mai di fotografare nel 
trentennio compreso tra gli anni ’50 e il 1979.  

Forse la macchina fotografica era per lei un modo per sentirsi nel mondo, 
vivere indirettamente situazioni ed emozioni, ipotesi che potrebbe avere un 

riscontro anche nell’ossessione ad accumulare giornali che leggeva, 
fotografava, conservava. Ma, soprattutto, dalla necessità di autoritrarsi 

costantemente, riflessa nella superficie specchiante di un cerchione di una 

Volkswagen (Florida, 1960) o di un tostapane (New York, 1954), per non 
parlare delle vetrine dei negozi, degli specchi o dell’ombra proiettata 

sull’asfalto: lo sguardo in basso nel pozzetto della Rolleiflex, oppure dritto 
davanti a sé, sempre serissima. 

Una sorta di Mary Poppins della street photography, vestita in modo austero e 
con le scarpe maschili, Vivian Maier - come per magia - è nel posto giusto al 

momento giusto, pronta a raccontare la quotidianità con i suoi drammi e i suoi 
momenti di gioia.  
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È alla Weegee quel suo scatto che immortala il corpo a terra, a Chicago il 21 
dicembre 1961. Ma c’è anche l’ironia alla Elliott Erwitt, la documentazione alla 

Robert Frank, un’attrazione per gli emarginati alla Diane Arbus. 
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Insomma, Vivian Maier è una fotografa dei suoi tempi che alterna una visione 
narrativa basata sulla descrizione (quindi esplicita) con la volontà di evocare 

storie, alimentandone la suspense, partendo dai dettagli: un paio di gambe 
femminili accavallate, due mani che s’incrociano, una poltrona che brucia su un 

marciapiede di New York, una rete squarciata che si libra nell’aria. 
Immagini che non sono affatto edulcorate, ma inquadrano le contraddizioni 

della società, ecco perché l’uso del bianco e nero (lei stessa era solita 
sviluppare e stampare nei vari gabinetti delle abitazioni che cambiò negli anni) 

non è mai metaforico. 
 
Vivian Maier. Una fotografa ritrovata, A cura di John Maloof 

Editore: Contrasto - Anno di pubblicazione: 2015, Pagine: 285, Euro: 39  
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