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Gabriele Basilico 
 

di Ferdinando Scianna da http://www.doppiozero.com/ 

 
 

Due anni dalla morte di Gabriele mi sembrano ancora troppo pochi per potere 

parlare del fotografo in una prospettiva storica. Ci manca ancora troppo l’uomo, 
prevale il sentimento dell’assenza. O per meglio dire ci manca la sua presenza.  

Inoltre, io non sono un critico: faccio il fotografo. Un fotografo che parla delle 
immagini di un altro fotografo inevitabilmente verifica le proprie ed è a partire 

dalla propria pratica che si confronta con quelle dell’altro. Se poi l’altro fotografo 

è, è stato, anche un amico, con le fotografie dell’amico si confronta e si 
specchia, si scontra anche, cerca di comprendere se stesso e l’altro in ciò 

che li unisce e in ciò che li separa. Se ne difende mentre se ne lascia 
influenzare. Ma quando l’amico non c’è più la faccenda si fa più difficile e 

complicata.  
  

In apparenza è difficile pensare a due fotografi più diversi di me e Gabriele. 
Tuttavia molte volte abbiamo riconosciuto nella diversità dei temi trattati, degli 

approcci stilistici, una profonda comunanza etica e culturale nella maniera di 
concepire la fotografia. Il documento, la testimonianza, la traccia, sola base, per 

un fotografo che crede nel proprio strumento, nel proprio linguaggio, sulla quale 
costruire visione, fantasia, emozione. Ha ragione Carlo Bertelli a negare la facile 

rispondenza tra la metafisica dechirichiana degli spazi immobili e l'apparente 
silenzio delle fotografie di Basilico.Luogo comune critico. Molto fisiche sono le 

fotografie di Gabriele e per nulla silenziose, a me pare. Raramente, per dire, si 

vedono persone nelle sue fotografie. E le mie ne traboccano. Ma le sue immagini, 
tutt’altro che vuote, io le sento anzi brulicanti di vita, dalla presenza implicita, 

ma fortissima degli uomini che quei luoghi li hanno costruiti, immaginati, vissuti, 
abitate dall'assordante tumulto, anche, del cuore di chi guarda. E soprattutto, 

cosa che accade soltanto con i grandi autori,guardando queste fotografie non è 
tanto sui luoghi mostrati, o non soltanto, che si accende la fantasia, ma su 

Gabriele Basilico stesso che questi luoghi ha raccontato, sognato, 
composto. Entriamo, certo, attraverso queste immagini, negli spazi, nei luoghi, 

dei quali lo sguardo del fotografo, inventandola, ci fa scoprire con stupore la 
bellezza di ciò che credevamo di conoscere, come ha finemente notato Aldo 

Rossi. Ma attraverso questo sguardo abbiamo la sensazione singolare e persino 
un po' impudica di entrare nelle pieghe segrete della coscienza inquieta, e che si 

rivela di potenza visionaria, di Gabriele Basilico.  
  

Le foto di Gabriele che soprattutto amo provocano emozioni fatte di intelligenza e 

di sensibilità, di sensuale intelligenza. Ricordo la sua sorpresa, ma una sorpresa 
che mi sembrò gli piacesse, per questo mio parlare di sensualità a proposito di 

immagini nelle quali tutti vedevano algido sguardo surreale.La conquista del 
suo sguardo, in Gabriele, è stato il punto di arrivo di un viaggio personale, 

intellettuale, stilistico ed emotivo lungo e complesso. E non lineare. Lui stesso, 
infatti, si dichiarava molto contraddittoriamente implicato, alla fine degli anni '70, 

con un dibattito architettonico e urbanistico che ha sempre più coinvolto la 
fotografia nel giudizio sul già fatto.  

Un cammino evolutivo nelle fotografie di Basilico nel quale, secondo me, si può 
individuare una svolta netta a partire dal 1986, anno in cui pubblica Italia & 

France. E poi Bord de mer, Immagini di Porti. Era evidente, nelle immagini di 
quel libro italo-francese, uno scatto, evoluzione, maturazione, non so, ma certo 

molto felice, rispetto, per esempio, a Ritratti di fabbriche del 1983 o a Immagini 

http://www.doppiozero.com/autore/Ferdinando-Scianna
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del '900, del 1985. Fino a quel momento c'era in quelle fotografie, di pur 

notevolissima qualità, una luce totalmente diversa, zenitale, cruda, tutta tesa a 
rivelare l'oggetto architettonico. Lucida intelligenza degli oggetti attraverso 

immagini di lucida intelligenza. Ammirevoli, ma un po', come dire, 
emozionalmente mute, almeno per me. A partire dall’esperienza fondamentale 

della missione della Datar, che io, peraltro, penso che Gabriele abbia vissuto in 

controtendenza con lo spirito asfittico di quel progetto, la luce che bagna gli 
oggetti sui quali si posa lo sguardo del fotografo non ha più alcuna neutralità 

descrittiva, accarezza corpi vivi della memoria, della nostalgia, del desiderio, 
vibra di una emozione che oserei definire erotica.  

  
Beninteso, ho detto che secondo me è stato un viaggio lungo e non lineare. 

Contraddittorio anche. Un viaggio che io trovo ben rintracciabile attraverso i suoi 
progetti e i suoi libri. Io credo molto ai libri, e non soltanto a quelli dei fotografi, 

come a mappe dove sono marcate le pietre miliari del viaggio, con tutte le 
esitazioni, fermate, ritorni indietro, ripartenze, che ogni viaggio umano, 

intellettuale, estetico implica. Trovo che sia difficile, per esempio, attribuire 
un'unità di sguardo fotografico a Italy, sezioni del paesaggio italiano, Berlino, 

Mosca verticale, e, per dire, l’emozionatissima e potente  Beirut.  Una volta, nel 
contesto di un dialogo su un suo lavoro/libro su Palermo, gli chiesi se pensava 

che erano davvero necessari dieci scatti sul quartiere ripetitivo, omologato, 

ossessivo di viale Lazio. Come ben sai, mi rispose, sono sempre stato attratto 
dalle immagini ripetitive e ossessive. I fotografi tedeschiBernd e Hilla Becker 

hanno rappresentato per me un modello estetico ed etico, ancora oggi trovo 
incredibile il loro sforzo titanico di archiviare tutte le tipologie architettoniche sino 

all’esaurimento.  
  

Esaurimento? Ecco, io penso che ci siano stati i progetti, e i libri, dell’architetto 
fotografo Basilico, molto contraddittoriamente implicato, appunto, alla fine degli 

anni ‘70, con un dibattito architettonico e urbanistico che ha sempre più 
coinvolto la fotografia nel giudizio sul già fatto, e il Gabriele Basilico per il quale 

lo sguardo sul mondo era diventato più avventuroso, libero da tutte le pastoie 
concettuali ed era dettato soltanto dalla sua necessità espressiva di fotografo, di 

uomo fotografo. In verità, io capisco benissimo, e rispetto, le ossessioni, 
e apprezzo moltissimo quelle di Gabriele. Non ci sono fotografi, o scrittori, che 

non sono abitati da ossessioni. In fondo quello che chiedo a un fotografo è di 

farmi da filtro rispetto a quello che ho guardato ma non ho visto. Grazie a 
Basilico ho scoperto un modo speciale di guardare le fabbriche, i porti, le città. 

Anche la mia percezione di Berlino oggi risente inevitabilmente delle sue 
fotografie, anche di quelle fredde che non amo, della sua Berlino. Grazie a 

questo filtro posso avere una relazione più ricca con l’autore e con le cose che lui 
fotografa. Con la vita. E di conseguenza interrogarmi sulla mia peculiarità di 

fotografo, ammesso che ne abbia una. E moltissimo mi interessa quello che i 
fotografi dicono del proprio lavoro. Gabriele ne parlava e scriveva benissimo.  

  
Ho la sensazione che i fotografi comprendano meglio e più in profondità 

il proprio lavoro e quello di un altro fotografo di quanto non riescano a fare 
i critici d’arte, o peggio ancora i critici di fotografia, se ce ne sono. Anche le loro 

incomprensioni e i loro odi sono utili e rivelatori. Semmai trovo più spesso 
illuminanti, e spiazzanti, a proposito di fotografia, le opinioni degli scrittori.   

Ho seguito e guardo il lavoro di Gabriele come una sorta di diario sentimentale e 

intellettuale e trovo che non sia stato dato sufficiente risalto all’emotività che lo 
guida alla scoperta del fatto urbano, alla sua dimensione letteraria, come se 
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fosse la lettura di un libro di pietra, come Victor Hugo definiva la città, come 

al profumo singolarmente mediterraneo delle sue immagini.  
La verità della fotografia è che racconta la cosa, non il suo significato simbolico o 

metaforico o concettuale: l’imbecille, non l’imbecillità. Nel lavoro di Gabriele si 
sente la necessità visiva dell’oggetto: esiste il luogo concreto non lo 

spazio astratto. Mi stupisce, e mi irrita, l’uso di aggettivi come “metafisico“, 

“astratto”, per la fotografia di Basilico. Mi sembra un’assurdità. Non stiamo 
parlando di pittura, ma di fotografia.  È davanti a un preciso oggetto, paesaggio, 

luce che lui piantava il suo treppiede e si ricopriva del telo nero per indagare nel 
vetro smerigliato il perché quella cosa, quel fatto, gli avevano imposto di 

fermarsi proprio lì, in quel punto esatto, come fosse l’unico dove si potesse 
tentare di restituirne il senso e l’emozione.  

  
A un certo punto l’architetto intellettuale ha lasciato spazio e libertà al concerto 

di emozioni che il fotografo Basilico voleva, doveva esprimere. È come se Basilico 
nello spostarsi dalla fotografia più propriamente architettonica e urbanistica a 

quella di paesaggio avesse avuto come una rivelazione anche di un profondo, 
fortemente evocativo paesaggio interiore. E che questo paesaggio, paesaggio del 

mondo e paesaggio di sé, lo abbia fotografato con un abbandono, una felicità, 
una sensualità, che mi sembra appunto la parola chiave, quasi da confessione 

autobiografica. Fino a ottenere risultati che rivaleggiano con lo sguardo 

innocente, né sentimentale né intellettualistico, di alcuni pionieri della primissima 
fotografia di paesaggio dell'800. Come se avesse ritrovato lo sguardo innocente, 

di semplice potenza, lo sguardo bambino del tempo in cui anche la fotografia era 
bambina.  

  
Componente fondamentale della vicenda di Basilico è che il suo è stato 

un articolato percorso professionale. Basilico è stato infatti un formidabile 
professionista. La quasi totalità delle sue fotografie le ha fatte su commissione. 

Un professionista la cui padronanza tecnica ed espressiva è andata crescendo 
sempre di più sino a fargli conquistare stima e apprezzamento sempre maggiori.  

 
Il che, nell’esercitare un mestiere significa anche conquista di sempre più ampi 

margini di libertà, sempre maggiore affrancamento dalle esigenze delle varie 
committenze, non necessariamenteconfacenti e coerenti con le sue sempre più 

ampie ambizioni espressive. La retorica dell’artista recita romanticamente che la 

committenza ne limita la libertà. Che può anche  essere vero, qualche volta, ma 
per un fotografo come Gabriele, e forse per qualunque fotografo, è anche il 

moltiplicarsi delle opportunità, il quadro preciso dentro il quale poterla esercitare 
la libertà. E ti fa rimanere con i piedi per terra, costantemente connesso, con 

quelle forze sociali, economiche, istituzionali, culturali che continuano a 
cambiare, a costruire, magari anche a stravolgere il paesaggio urbano 

e umano dentro il quale ci muoviamo. Forze importanti, buone e cattive, a volte 
abitate da sogni, altre volte opportunisticamente e magari cinicamente mosse 

soprattutto da ambizioni speculative o di rapina, macomunque reali, vive. 
Politicamente e culturalmente concrete.  

  
A un certo punto il suo prestigio e la sua rinomanza internazionale hanno fatto sì 

che ci si rivolgessepiù al Gabriele artista che al professionista. Ma questo non lo 
ha mai fatto allontanare dalla disciplina del mestiere. Nessun solipsismo, nessuna 

fuga verso autocompiaciuti soggettivismi. È vero, diceva, la committenza 

non è sempre illuminata. Ma spesso sono io stesso a fare da freno a me stesso. 
Vedo dei paesaggi, dei particolari, che avrei voglia di fotografare, ma non posso, 
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non li sento in sintonia con la storia che da anni tento di raccontare. È come se 

facessero parte di un altro progetto che non mi è possibile affrontare. Concreto, 
onesto, e instancabile Gabriele. È questo che gli ha permesso nei decenni di 

costruire quel formidabile, monumentale  affresco visivo del paesaggio urbano 
italiano, europeo, mondiale che rende così preziose le fotografie di Basilico, 

e che sempre di più ne affermerànel tempo l’indispensabilità.  

  
Questa disordinata riflessione sulla fotografia di Basilico nasce per l’occasione 

della importante mostra che è in atto all’Unicredit Pavillon di Milano. 150 
immagini sotto il titolo saviniano, magnifico, Ascolto il tuo cuore città. La mostra 

è bella: non ho mai visto una mostra brutta di Basilico.Ma io non sono molto a 
mio agio con le mostre. Credo di cavarmela meglio con i libri. Il titolo è quello 

che Alberto Savinio aveva trovato per un suo zibaldone capolavoro su Milano.   
E già il suo pathos mi sembra rispecchi bene il mio punto di vista, fin qui 

semplificato, sull’opera di Gabriele Basilico. Ma per chiudere, e in maniera 
di exemplum, proprio di un recente libro vorrei parlare, BasilicoMilano, da poco 

pubblicato da Contrasto. Libro bellissimo, a me pare, che purtroppo Gabriele non 
ha visto ma che implicitamente, e io credo anche concretamente, ha concepito e 

costruito per decenni.  
  

Milano è stata per Gabriele, ininterrottamente, il basso continuo, si può dire, di 

tutta la sua storia di fotografo. È stata la sua città amatissima, ma è anche stato 
il terreno che ha accompagnato tutta la sua evoluzione professionale ed 

espressiva. Giovanna Calvenzi ha detto che quando fotografava in altrecittà del 
mondo sempre c’era nel suo sguardo la filigrana della sua esplorazione visiva di 

Milano. E quando tornava da lontano, le esperienze, le scoperte visive che aveva 
fatto, in un modo o in un altro si riversavano nei nuovi capitoli della continua 

esplorazione della sua città.  
  

Anche qui, tuttavia, praticamente tutte le fotografie che lui ha fatto a Milano e su 
Milano, a parte quelle sulle periferie, che furono un suo progetto personale, sono 

nate da varie occasioni di committenze. Ebbene, il ricco e complesso libro, con 
fotografie che vanno dagli anni settanta a praticamente fino all’ultimo periodo 

della sua vita, oltre a un formidabile monumento omaggio alla sua città, 
costituisce un esempio e uno strumento perfetti per seguire e decifrare i modi 

di procedere e il progressivo svilupparsi e arricchirsi di Basilico fotografo.  

 
Sfogliando il libro uno ha l’impressione di conoscerle tutte o quasi tutte le 

immagini. Ed è così. Nel libro si ritrovano fotografie che avevamo già visto in altri 
libri e in mostre e cataloghi nei quali sono state stampare e mostrate. Eppure è 

impressionante la compattezza e la necessità estetica, intellettuale e culturale 
della sequenza, il suo prendere senso nel punto di arrivo di un libro. Nonostante 

siano nate in un lavoro più che quarantennale da occasioni professionali le più 
svariate, o forse proprio per questo, penso che nella loro forma di libro le 

fotografie che lo compongono costituiscano un formidabile, unitario ritratto 
dell’evoluzione della città e nello stesso tempo una coerente rappresentazione 

della natura più profonda e costante di BasilicoMilano.  
 

Ma è anche un commovente autoritratto di Gabriele Basilico che nella città, nella 
sua città, non ha mai smesso di specchiarsi raccontandola. Davvero nel corpus di 

queste immagini, per amore, Gabriele non ha mai deviato dall’incanto lucido e 

appassionato del suo sguardo bambino.  
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Foto di Gabriele Basilico 

 

Esserci o non esserci, questo è il problema 
 

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

 
 
Mi dice, torrenziale come  è lui: "Guarda, se avessi davanti due pulsanti rossi, 

uno cancella tutto il mio lavoro precedente e unocancella solo questo mio ultimo 
lavoro, e dovessi per forza scegliere, giuro, spingerei il primo". 

file:///J:/Antenore/RASSEGNA%20STAMPA/RASSEGNE%20STAMPA%202015/www.smargiassi-michele.blogautore.repubblica.it
http://www.doppiozero.com/sites/default/files/basilico_gabriele_foto-copertina-libro-basilico.jpg
http://smargiassi-michele.blogautore.repubblica.it/files/2015/12/Benedusi2.jpg
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Una specie di auto-immolazione stile X Factor, mi è venuto in mente. 

 
Settimio Benedusi molti di voi lo conoscono e quasi tutti lo riconoscono, non 

solo per il suo lavoro professionale, il suo cappellino di feltro è inconfondibile e 
imitatissimo, le sue provocazioni social sono note e a volte temute, è una 

volonterosa tanica di benzina sulla scena già infuocata della fotografia, insomma 

è lui. 
 

Per questo, quando mi ha parlato di questo suo ultimo lavoro, Es_senza, e 
soprattutto per come me ne ha parlato, vi assicuro, con emozione contagiosa 

(non ci credete eh?), ammetto volentieri di aver provato qualche sorpresa. 
 

Che lui ha intuito e prevenuto, "Ok, io sono quello che fotografa le belle 
ragazze svestite fra le onde, ma perché non posso fare anche questo?". In fondo 

una bella donna svestita c'è anche qui no? La mamma ottantanovenne, 
complimenti per la presenza di spirito signora, senza ironia. 

 
Be', credo che voglia dire che arriva prima o poi per tutti i fotografi, anche 

per quelli più votati alla fotografia come immagine perfettamente calibrata e 
integralmente "visuale", l'ora di capire e sperimentare l'altro lato della fotografia, 

quello più oscuro e magari un po' imbarazzante, quello privatissimo, memoriale, 

relazionale, emozionale, concettuale. 
 

Di affrontare la potenza della fotografia quando non vuole essere solo e 
tanto un oggetto estetico, ma una macchina del pensiero, un relais della vita 

personale e sociale. 
 

Quella foto, poi finita sulla copertina di EyesOpen (bella rivista, consiglio) 
Settimio l'ha scattata, dice, senza tanta filosofia dietro, un modo istintivo per 

raccontare un'assenza, quella del padre, nell'anniversario della morte. La morte 
di una persona cara ti lascia sempre privo, spogliato di qualcosa, no? 

 
Poi è andato avanti, con le foto che è andato a ripescare nella scatola da 

scarpe. Tutti ne abbiamo una. Negli album di famiglia, se ne abbiamo, di foto ne 
troviamo poche, invece alla rinfusa molte: non si buttava mai via nessuna foto, 

una volta, era sacrilegio, era scaramanzia, era magia. 

 

 
 

E ha cominciato a spogliarle. Mica come fa con le modelle (o forse sì ma non 
ho studiato abbastanza Freud per dirlo). Spogliarle da una presenza. Con le 

forbicine e i pennellini di Photoshop ha tolto il padre dalle foto di famiglia. Otto 
dittici, con e senza papà. 

http://www.settimiobenedusi.com/
http://www.eyesopen.it/it
http://smargiassi-michele.blogautore.repubblica.it/files/2015/12/Benedusi1.jpg
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Non mi interessa se sia un'operazione originale o meno. Anzi, mi interessa il 
contrario: se tocca corde che tutti abbiamo in comune, quando pensiamo alla 

perdita. 
 

Mi viene in mente di aver già visto qualcosa del genere, in effetti. Moira Ricci. 

Anche lei ha fatto intrusione nelle fotografie di famiglia. Della sua famiglia. 
 

Ma contromano, rispetto a Settimio. Lui ha tolto. Lei si è messa. Con grande 
destrezza, si è fatta apparire nelle fotografie al fianco di sua mamma giovane, in 

spregio a ogni cronologia e genealogia, giovane come lei,diventata sua coetanea, 
vestita nello stesso stile, mimetizzata nel tempo che non può rivivere se non 

così. 
 

Togliere o aggiungere, allora, qual è la medicina della perdita? Ma è la 
stessa medaglia a due facce. Tra presenza e assenza, la fotografia fa 

cortocircuito: questa convinzione almeno appartiene a tutti i pensieri sulla 
fotografia che io conosca. 

 
Voglio solo dire che questo genere di fotografie, anche se poi le trovate 

nelle mostre e nelle riviste e nelle gallerie d'arte, hanno qualcosa che eccede 

quel mondo di "opere" per scendere giù giù in quello delle pulsioni, dei 
comportamenti, delle azioni scarsamente consapevoli della propria eco profonda. 

 
Lo stesso mondo a cui appartengono le foto strappate dai fidanzati che si 

lasciano, le foto usate dalle guaritrici e dalle medium, le foto dei figli che 
portiamo nel portafogli. 

 
Non sono solo immagini. 

 
Tag: EyesOpen, fotografie, fotografie private, memoria, Moira Ricci, perdita, Settimio Benedusi 

Scritto in Autori, fotografie private, fototerapia | Commenti » 
 

TERRA E ACQUA 1961-1963 

- Storie di fotoamatori: Giuseppe Crepaldi 

 
di Alberto Prandi da News Candiani http://candiani.comune.venezia.it/ 

 
Accadde tutto velocemente: il diploma di perito chimico, l’assunzione alla Società 

Italiana Chimica, poi Sicedison di Porto Marghera, il trasferimento a Venezia e 
l’incontr0 con la fotografia: era il 1960. Giuseppe Crepaldi, classe 1941, nasce a 

Villanova Marchesana, che a||’epoca conta poco più di tremila anime. Un borgo 
sorto alle spalle della chiesa parrocchiale edificata sul ciglio del fiume, dove — da 

mezzo millennio — la casa della fede veglia sul Po. Ha vent’anni quando 
l’incontro con Enzo Chiurlotto, chimico e socio della prim’ora del circolo 

fotografico veneziano La Gondola, gli apre la via dell’impegno fotoamatoriale. 
Chiurlotto, assieme a un gruppo di soci tra i più dinamici de La Gondola è 

coinvolto nella diaspora che nel 1961 sfocerà nella fondazione del circolo 
fotografico ll Ponte. È l'occasione per Crepaldi di confrontarsi con una 

generazione di fotoamatori appassionati e irrequieti, decisi a dimostrare che la 

fotografia ha una parte significativa nell’impegno corale richiesto dalla rinascita 
postbellica. Ritorna a Villanova Marchesana, là dove la “Grande alluvione” era 

http://www.strozzina.org/manipulatingreality/ricci.php#content
http://smargiassi-michele.blogautore.repubblica.it/tag/eyesopen/
http://smargiassi-michele.blogautore.repubblica.it/tag/fotografie/
http://smargiassi-michele.blogautore.repubblica.it/tag/fotografie-private/
http://smargiassi-michele.blogautore.repubblica.it/tag/memoria/
http://smargiassi-michele.blogautore.repubblica.it/tag/moira-ricci/
http://smargiassi-michele.blogautore.repubblica.it/tag/perdita/
http://smargiassi-michele.blogautore.repubblica.it/tag/settimio-benedusi/
http://smargiassi-michele.blogautore.repubblica.it/category/autori/
http://smargiassi-michele.blogautore.repubblica.it/category/fotografie-private/
http://smargiassi-michele.blogautore.repubblica.it/category/fototerapia/
http://smargiassi-michele.blogautore.repubblica.it/2016/01/06/esserci-o-non-esserci-questo-e-il-problema/#comments
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giunta il 16 novembre 1951, tre giorni dopo la rotta del Po a Occhiobello, e 

l’acqua vi era rimasta quasi un mese. A distanza di dieci anni dall’esondazione, il 
Polesine più volte invaso dalle acque, non era solo il proprio paese natale, ma 

anche il simbolo d’una disuguaglianza economica e sociale che non apparteneva 
solamente al meridione d’ltalia. «Tera e aqua, aqua e tera, da pufini che da 

grandi “Siora tera, ai so comandi, siora aqua, bonasera; bonasera”» recita 

l’incipit d’un canto scritto e composto nei giorni in cui, nel 1961, si decise la 
sospensione dell’estrazione del gas metano dal sottosuolo Padano per arrestarne 

la subsidenza. Giuseppe Crepaldi si misura con l’ambiente che più gli è familiare, 
con la vicenda che più appare anacronistica negli anni del “miracolo economico” 

e, tra il 1961 e il 1963, sistematicamente riprende l’ambiente e le persone della 
sua Villanova Marchesana. 

Oggi Giuseppe Crepaldi ci restituisce quelle immagini, ed è un ritorno felice, 
atteso come altri ritorni che, sempre con maggior frequenza, fanno riemergere 

quella straordinaria rete di amatori della fotografia con la loro passione e la loro 
determinazione nel raccontare l’ltalia del secondo dopoguerra. 

 
dal 7 al 28 febbraio al Centro Culturale Candiani, Piazzale Candiani, 7 - 30174 Venezia 

Mestre  -  sala espositiva Paolo Costantini terzo piano 
 

TERRA E ACQUA 1961 -1963, Storie di fotoamatori: Giuseppe Crepaldi - a cura di 
Alberto Prandi e Tiziano Bolpin 
orario: dal mercoledì alla domenica 16.00 — 20.00, ingresso libero 

Inaugurazione mostra: sabato 6 febbraio, ore 18.00 
 

 

Branzi, il mio "giro dell'occhio" 
 

Mauretta Capuano da http://www.ansa.it/ 

 

Cinquant'anni di sguardi in quasi un'autobiografia 

(ANSA) - ROMA, 4 GEN - PIERGIORGIO BRANZI, IL GIRO DELL'OCCHIO' 
(CONTRASTO, PP 237, EURO 35,00)  

 
Una stanza spoglia, con un divano alla parete, una foto appesa al muro e una 

tenda leggera che si muove evocando una presenza assenza. E' 'Casa di Pier 
Paolo Pasolini, Casarsa', la foto che Piergiorgio Branzi scattò nel 1995, oggi una 

delle più amate dall'autore. Pubblicata nel libro 'Il giro dell'occhio' (Contrasto) è 
l'essenza di quell'attenzione per la fotografia intesa come "espressione di 

comunicazione cosciente" che ha sempre perseguito Branzi. 
 

    Immagini, memorie, ricordi raccontano in questo libro, che diventa quasi una 
autobiografia, cinquant'anni di sguardi sul mondo di un artista che ha 

sperimentato le strade della fotografia, della pittura, dell'incisione, per poi 

dedicarsi al giornalismo televisivo. Corrispondente della prima sede Rai a Mosca, 
dove gli propose di andare l'allora direttore del Telegiornale Enzo Biagi, Branzi è 

stato poi a Parigi fino al rientro a Roma nel 1969 come commentatore del 
telegiornale e inviato speciale. La fotografia, sacrificata per un periodo, è rimasta 

sempre il suo primo amore come dimostra l'apertura al digitale degli ultimi anni 
documentata nella sezione che chiude il libro, dedicata a 'Le forme'. "Il digitale - 

dice all'ANSA Branzi - mi ha permesso il macro che non avevo mai usato". 
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    "Tra tutti gli strumenti usati la fotografia è stato quello privilegiato, perché mi 

ha permesso di leggere con maggiore attenzione critica e più cosciente empatia 
le società e i singoli personaggi che ho avuto la ventura incontrare e fotografare" 

spiega l'autore. Certo, l'atmosfera in cui oggi viviamo è l'opposto di 

quell'attenzione e approfondimento di cui parla Branzi. "Valanghe di larve di 
immagini che non vengono stampate e si perdono nel nulla, si dimenticano. 

Viviamo nell'epoca della bulimia, della grande diffusione delle immagini ma della 
perdita dell'attenzione a leggerle" dice Branzi, fiorentino, nato a Signa nel 1928, 

figlio del fondatore della tutt'ora attiva Libreria Editrice Fiorentina, attorno a cui 
si raccoglievano Papini, Turoldo e Milani, che venne folgorato sulla strada della 

fotografia dopo aver visto nel 1952 una mostra di Cartier-Bresson a Palazzo 
Strozzi. Amico di Mario Giacomelli, Branzi, convinto che "fotografare è disegnare' 

dice anche che "la fotografia che vuol comunicare qualcosa ha ancora un valore". 
Ma, se è vero che la disattenzione totale verso l'immagine come tipo di 

messaggio, l'incapacità di riconoscere l'autore di una foto, porta alla "dispersione 
dei rapporti tra individui", è però sbagliato lasciarsi andare a proiezioni 

apocalittiche. "Questo secolo è finito e i parametri non possono che cambiare. Il 
digitale permette qualcosa di diverso, ma non lo sappiamo ancora gestire, anche 

perché dovremmo intervenire personalmente. Siamo davanti ad un cambiamento 

epocale in cui non sono più gli stessi gli strumenti, gli obiettivi. C'è molta 
elettricità creativa" dice Branzi. "Ogni abbandono - aggiunge - è per un altro 

amore. C'è sempre una tensione. Le pause, le soste sono utili. Ci vuole un 
momento di riflessione. Ho cercato di fare foto consapevoli, di studiare il 
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carattere della gente, le situazioni economiche". E soprattutto Branzi ha 

adeguato il suo occhio a diverse realtà come si vede nelle foto dedicate a Mosca, 
Parigi, al Mediterraneo, a Chiaroscuro toscano e alla scoperta dell'Italia. 

 

Uno sguardo su Frida Kahlo 

 
 di Sofia Bonomo da http://www.vocidicitta.it/ 

 

Continuano le grandi mostre fotografiche nella città di Bologna, volte a 

raccontare le storie della vita di persone ormai divenute veri e propri miti. 

Questa è la volta degli scatti all’eccezionale e celebre artista messicana Frida 

Kahlo. 

 

 

 

 Leo Matiz (1917 – 1998), nato ad Aracataca in Colombia, fu uno dei fotografi più 
famosi del ventesimo secolo. Oltre che nel suo Paese nativo, lavorò in altri Stati 

del continente americano, tra cui il Messico, negli anni quaranta e cinquanta. 
Proprio in quel periodo di permanenza nello Stato, Matiz conobbe Frida Kahlo, 

pittrice ormai affermata nel panorama artistico, alla quale scattò diverse 

fotografie oggi esposte in numerose mostre italiane e internazionali. Nata nel 
1907 a Cayoacán, cittadina a sud di Città del Messico, figlia di un fotografo di 

origini tedesco – ungheresi fuggito dalla Germania e sposatosi in Messico con 
una meticcia, Frida non visse certo una vita facile e del tutto serena. Ammalata 

fin da bambina di poliomielite, che le provocò diversi dolori (soprattutto alle 
gambe), Frida rimase comunque una ragazza vivace, allegra e forte, anche in 

seguito a un terribile incidente che le costò anni di riabilitazione, nonché una 
lunga permanenza a letto. Proprio in seguito a quello spiacevole episodio dalla 

quale uscì comunque viva, seppur con numerose fratture e la compromissione 
degli organi genitali (non riuscendo mai ad avere figli), la giovane donna diede 

avvio alla sua carriera iniziata, come spesso accade, come semplice 
svago. Costretta su un letto a baldacchino con un grande specchio appeso al 

http://www.vocidicitta.it/wp-content/uploads/2016/01/42355-000115-Nc.jpg
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soffitto, Frida continuò a dipingere facendo di se stessa la protagonista delle sue 

opere: realizzò, infatti, una serie di autoritratti – sicuramente, oggi, i suoi quadri 
più celebri – nei quali rappresentò la sua condizione fisica e, quindi, la sua realtà 

quotidiana. La maggior parte dei suoi dipinti la ritraggono, appunto, nella 
disabilità per cui è costretta a indossare busti per la schiena, a stare in ospedale 

per innumerevoli interventi e nella sedia a rotelle durante gli ultimi anni di vita. 

La pittura divenne, così, il modo di rappresentare le sue emozioni, i suoi 
sentimenti e sicuramente i momenti più significativi della sua vita, riconducibili 

spesso a eventi spiacevoli. 
Non fu solo la sua situazione fisica a rendere “dura” la biografia della pittrice ma 

anche, e soprattutto, il rapporto lungo e tormentato con il celebre artista Diego 
Rivera, anch’esso messicano, con il quale si sposò nel 1929. La relazione fu 

spesso e volentieri fonte di sofferenza e dolore a causa dei consueti tradimenti 
del marito, uno dei quali che, con la sorella di Frida stessa, sancì il loro divorzio 

nel 1939. Tuttavia, la donna conservò sempre un moto d’amore irrefrenabile per 
Rivera con il quale si risposò nel 1940 e insieme, dopo una permanenza negli 

Stati Uniti, tornarono a Cayoacán dove lei morì nel 1954 in seguito a un’embolia 
polmonare. Sicuramente, questo matrimonio non fu dei più felici, ma rese Frida 

ancora più indipendente a livello individuale e le permise di affermarsi sempre 
più come grande artista. Tra le sue opere vale la pena ricordare Il letto 

volante (1932) in cui, con qualche aspetto irreale, Frida si ritrae sanguinolenta 

su un letto fluttuante dopo un aborto spontaneo; o, ancora, Le due Frida (1939) 
realizzato successivamente al divorzio dal marito, nel quale rappresenta se 

stessa due volte, mettendo in luce, da una parte, la donna amata dal pittore e, 
dall’altra, la donna afflitta dal dolore della vicenda. Ancora titoli 

come Autoritratto con collana di spine (1940) e La colonna spezzata (1944) la 
vedono sempre protagonista delle sue difficoltà fisiche con la quale fece i conti 

per tutta la vita. A dispetto di ciò, Frida rimase però sempre fedele alla sua 
natura di donna forte e coraggiosa, allegra e dedita in tutto e per tutto alla 

passione per l’arte. 
 

 

 

A lei e a questa sua figura di donna, capace di affrontare le sofferenze e le 
drammaticità della vita, imprimendole sulla tela, è dedicata la mostra dal 

titolo Frida Kahlo. Fotografie di Leo Matiz alla galleria Ono Arte 
Contemporanea di Bologna. Con una serie di istantanee, Matiz ci propone lo 

splendore e la versatilità di Frida Kahlo, ritratta per le strade della sua città 

natale. La rassegna sarà inaugurata il 14 gennaio e disponibile fino al 28 febbraio 
2016, dove si avrà occasione di ammirare da “vicino” questa grande personalità 

entrata in tutto e per tutto nel mondo dell’arte. 
 

http://www.vocidicitta.it/wp-content/uploads/2016/01/large.jpg
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Tre Oci Tre Mostre +3 
Comunicato Stampa a cura di Manfredo Manfroi 

 
Tre Oci Tre Mostre, format di successo giunto alla quarta edizione, inaugura la 
stagione espositiva 2016 della Casa dei Tre Oci, dedicata alla fotografia. 

Un percorso di ricerca articolato su più livelli, proponendo un percorso visivo di 
confronto tra i linguaggi contemporanei e la grande tradizione della fotografia 

veneziana. 
Tre proposte espositive differenti fra loro che cercano d’interpretare l’essenza 

della fotografia 
di oggi in una logica che si muove verso il superamento dei generi e la 

trasversalità. 

Non si cerchi quindi di trovare un rigido filo conduttore, se non quello 
dell’originalità e dell’apertura verso nuove esperienze e tendenze, nella 

prospettiva, fortemente voluta dal direttore artistico Denis Curti, di valorizzare le 
eccellenze territoriali. Come monadi distinte, universi paralleli dotati di 

significato e di stile autonomi, le tre mostre del 2016 sono proiettate pur sempre 
verso uno sfondo comune, che diviene anche soggetto di alcune delle immagini 

esposte: Venezia, cui La Gondola, Polillo e Obici rimandano costantemente, 
perché con questa città si confrontano e dialogano. 

 
Al pianterreno della Casa il programma espositivo del Circolo Fotografico La 

Gondola si articolerà in tre sezioni. 
 

Lo specchio di Alice, ispirandosi al titolo del racconto di Lewis Carroll 
“Attraverso lo specchio”, intende trattare un aspetto della fotografia 

contemporanea assai dibattuto: il disaccordo tra la presunta realtà 

rappresentata e l'autonomia di significato che la medesima assume per il solo 
fatto di essere stata traslata in una fotografia. 

Sin da quando è stata -per così dire- esonerata dall'obbligo di “certificare” la 
realtà, sostituita dai nuovi media d'informazione più coinvolgenti e immediati, 

l’immagine fotografica ha manifestato il suo potere, quasi magico, di 
“oltrepassare” se stessa, come nello specchio di Alice, e di introdurre chi guarda 

in un mondo in cui tutto assume una dimensione allusiva, incerta e aperta su 
svariati orizzonti. 

Le immagini esposte non hanno certo l’intento di sedurre, ma piuttosto di 
costringere lo sguardo e la mente a un gioco ermeneutico, in cui lo spettatore 

tenta di scovare   - nell'oggettività rappresentata - il possibile inganno, le ipotesi 
alternative a cui non si può dare risposta. 

Espongono  i  soci  de  La  Gondola:  Lisa  Andreani,  Andrea  Avezzù,  Antonio  
Baldi,  Maurizio Braiato, Aldo Brandolisio, Ilaria Brandolisio, Fabrizio Brugnaro, 

Lorenzo Bullo, Nicola Bustreo, Dario  Caputo, Paola  Casanova, Carlo  

Chiapponi, Maria  Teresa  Crisigiovanni, Francesco Del Negro, Gianfranco 
Giantin, Matteo Miotto, Stefano Pandiani, David Salvadori, Giorgio Semenzato, 

Massimo Stefanutti, Maurizio Trifilidis, Fabrizio Uliana, Izabella Vegh, Giovanni 
Vio, Emilio Zangiacomi Pompanin, Anna Zemella. 
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La Gondola presenta, inoltre, NeroSuBianco, un compendio, ridotto ma 

significativo, delle tendenze espressive in cui si riconobbe, nel secondo 
dopoguerra, la fotografia   italiana nel decennio 1950-1960. 

Le  immagini  sono  fortemente  rappresentative  dei  due  principali  
orientamenti  dell’epoca: l’uno, teorizzato da Giuseppe Cavalli, intellettuale di 

formazione cattolica e crociana, tentava di rifarsi alla nostra tradizione 

figurativa, alle atmosfere pittoriche del primo Quattrocento: un “high key” 
sofisticato che suggerisse attraverso bassi contrasti la solarità e il languore 

mediterraneo del nostro Paese; l’altro, che ha trovato un notevole interprete in 
Paolo Monti, sviluppava un confronto con il percorso della Subjective Fotografie 

del dott. Otto Steinert, optando per una fotografia dai toni bassi, un “low key” di 
ascendenza quasi espressionista e in tal senso opposta alla visione di Cavalli. 

In mostra le celebri fotografie di Sergio Del Pero, Mario Giacomelli, Paolo Monti, 
Fulvio Roiter, ma anche di Gino Bolognini, Gian Pietro Cadamuro Morgante, 

Libero Dell'Agnese, Stanislao Farri, Ferruccio Ferroni, Nino Fornasiero, Federico 
Gasparotto, Riccardo Gasparotto, Piero Gioppo, Carlo Mantovani, Laura 

Martinelli, Gustavo Millozzi, Vittorio Piergiovanni, Ezio Quiresi, Luciano Regini, 
Bruno Rosso, Giancarlo Sala, Luciano Scattola, Carlo Trois. 

 
Infine, una stanza è dedicata alle vincitrici della lettura portfolio Sguardi 

Femminili del 2015. Francesca Cesari con il lavoro In the room riproduce la 

dimensione appartata e silenziosa del luogo  in  cui  una  madre  addormenta  
il  bambino  attraverso  l’allattamento  al  seno,  col progressivo ammorbidirsi 

del corpo e l’abbandono di ogni resistenza, gioco e ostinazione. Monia 
Perissinotto propone un percorso emozionale con Istanbul, rappresentata come 

"colei che indaga il [suo] essere straniera". Caterina Burlini con Flora elabora un 
progetto fotografico ampio, tutt'ora in corso, in cui la natura e la figura 

femminile si fondono, fino a diventare l'una parte dell'altra. 
 

Nei saloni del piano nobile, la mostra Visions of Venice, curata da Alessandro 
Luigi Perna: 75 immagini di Venezia (dal piccolo al grande formato) realizzate da 

Roberto Polillo nell'ambito di un progetto personale pluriennale dedicato alla 
città, che a sua volta costituisce il primo capitolo del più ampio "Impressions of 

the World", un lavoro fotografico che tenta di cogliere il Genius Loci di vari paesi 
del mondo. 

Polillo sembra usare la macchina fotografica-   grazie alla tecnica di ripresa 

ICM, Intentional Camera Movement - come fosse un pennello: tempi molto 
lunghi e movimenti di ripresa sempre  diversi  -  verticali,  orizzontali,  

circolari,  obliqui,  lenti  o  bruschi  -  fanno  delle  sue fotografie affascinanti 
rappresentazioni pittoriche della realtà. Le “immagini-acquarello” sembrano così 

ritrarre una Venezia eterna, luogo dell’anima, che pare essersi fermata, come 
una pellicola, a registrare il transito ininterrotto di mercanti, viaggiatori, 

letterati e artisti. Come un alfabeto o un codice matematico Visions of Venice si 
presenta come una sequenza dove la brillantezza cromatica e la luminosità 

catturano lo sguardo di chi guarda, dove la celerità dello scatto fotografico 
cede il posto alla fluidità e al movimento delicato. 

A ispirare Polillo sono grandi i pittori viaggiatori dell'Ottocento (in particolare gli 
orientalisti) e artisti quali Delacroix, Matisse, Renoir, Van Gogh, Turner, De 

Chirico. 
Servendosi della fotografia per esprimere emozioni, l’autore non aspira a 

raccontare o descrivere Venezia, ma a esplorarla nelle sue variazioni, in 

differenti momenti della giornata e nelle diverse stagioni dell'anno, carica di 
colori e umori mutevoli. Come fosse in grado di delineare la vasta gamma dei 



15 
 

sentimenti umani attraverso le sue luci, le sue ombre, è luminosa e solare, cupa 

e misteriosa, gotica e avventurosa oppure malinconica, desolata, a volte persino 
disperata. 

La mostra è accompagnata da un volume, edito da Skira, in edizione bilingue 
italiano e inglese, che presenta circa 120 immagini, oltre a una selezione di 

citazioni su Venezia tratte dalle opere di alcuni dei più grandi scrittori italiani e 

internazionali. 
 

Al secondo piano la mostra di Giulio Obici, Il flâneur detective, a cura di 
Renato Corsini. 

Per oltre quarant’anni editorialista e inviato speciale, Obici ha seguito le grandi 
inchieste sul terrorismo, da Piazza Fontana al delitto Moro, indagando 

parallelamente i grandi eventi giudiziari. 
Come fotografo ha rivolto lo sguardo alle radici del Palazzo, la strada, là dove 

scorre la vita 
della gente, senza smarrire il piglio indagatore e il rigore analitico esercitati nel 

mestiere di giornalista. Nel 2015 Marsilio Editori ha pubblicato il libro Il flâneur 
detective: una serie di racconti che Obici aveva scritto verso la fine degli anni 

‘90, resi disponibili grazie al lavoro di Olivia Corsini che, dopo  la morte del 
giornalista-fotografo, ha dato forma al suo archivio, provinandolo, 

catalogandolo, sezionandolo e interpretandolo. 

Il  flâneur  detective  è  anche  il  titolo  di  questa  selezione  di  fotografie.  A  
detta  di  Walter Benjamin, il flâneur è colui che “viene condotto” dalla strada in 

un tempo scomparso: “Chi cammina lungo le strade senza meta viene colto 
dall’ebbrezza ... e sempre più irresistibile si fa il magnetismo del prossimo 

angolo di strada, di un lontano gruppo di foglie, del nome di una strada…” 
(Parigi, capitale del XIX secolo: i passages di Parigi). 

 
E la strada è la protagonista delle immagini di Obici: “sono un fotografo di 

strada: là mi trovo a mio agio. Come da giornalista, così da fotografo, non 
invento un fatto; ma lo cerco, lo indago o lo colgo al volo, e lo narro”. Obici: il 

flâneur per eccellenza che ritrae vetrine, muri, cartelloni, vie. Forte è la 
percezione della consapevolezza di un senso di decadenza e di vuoto, di degrado 

e omologazione verso cui si avviava l’Italia, come un’intuizione di scomparsa, 
un’atmosfera di grigiore e mediocrità ulteriormente dilatate e amplificate dal 

bianco e nero. Obici del resto fotografava esclusivamente in bianco e nero, con 

le Leica M, stampando da sé le proprie foto. Come sottolinea il curatore Renato 
Corsini, l’approccio di Obici allo scatto “è personalissimo, mai banale, attento a 

ogni accadimento, furbo e ironico, ricercato, atteso e provocato dalla sua 
capacità  di  osservatore,  intimo,  mai  invasivo,  colto  e  capace  di  

vederne  il  dopo,  di interpretarne anzitempo la storicizzazione, coinvolgente e 
spesso divertente”. 

La fotografia riproduce qui un “piccolo miracolo”: quello del gesto che in una 
frazione di secondi tratteggia un intero mondo. 

 
La Fondazione di Venezia, negli anni ha acquisito vari archivi e fondi 

fotografici per dedicarli alla fruizione e in generale alla diffusione della cultura 
fotografica in Italia, e in particolare 

a Venezia dove ha aperto al pubblico la Casa dei Tre Oci. Ai Tre Oci la fotografia 
ha trovato la propria casa con mostre, workshop, seminari, laboratori, convegni, 

e importanti esposizioni monografiche dei grandi maestri della scena 

internazionale. 
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Il progetto Tre Oci è sviluppato in collaborazione con Civita Tre Venezie e con 

il sostegno di Veneto Banca e Grafica Veneta. 

TRE OCI /  
TRE MOSTRE +3  

GIUDECCA FOTOGRAFIA -  
Casa dei Tre Oci, 23 gennaio 

28 marzo 2016 
 

Lo scatto di Schrödinger. 

Quando la fotografia è un mutante 

 
di Valentina Tanni da http://www.artribune.com/ 
 

Il nostro rapporto con la fotografia è diventato schizofrenico. La usiamo 
costantemente, sfruttando il suo potere documentativo, ma allo stesso tempo 

non ci fidiamo mai del tutto di ciò che vediamo. Perché la manipolazione è 
ovunque, e persino la post-produzione è un concetto del passato. 

 

 
Il gatto di Schrödinger 

 
LA FOTOGRAFIA È VIVA. E ANCHE MORTA 

 

La fotografia sta subendo una mutazione. Non si tratta soltanto di un’evoluzione 
tecnologica, ma anche e soprattutto filosofica e sociale. Il dato più rilevante 

riguarda il suo rapporto con i concetti di realtà e verità, un rapporto divenuto 
permanentemente schizofrenico: da un lato si fotografa di continuo, esibendo gli 

scatti su siti web, smartphone e social network come prova dell’esperienza e 
come strumento per l’auto-racconto; dall’altro si dubita costantemente della 

genuinità di qualsiasi immagine a causa di una conoscenza sempre più diffusa dei 
processi di manipolazione. 

La fotografia, dunque, soprattutto nella sua accezione documentaria, è diventata 
come il proverbiale gatto di Schrödinger: è sempre, allo stesso 

tempo, viva e morta. Ma siamo davvero in grado di distinguere un’immagine 
“genuina” da una manipolata? Un’immagine sintetica da uno scatto fotografico? E 

quanto pesa ancora, in fondo, questa distinzione? 
 

http://www.artribune.com/author/valentina-tanni/
http://www.artribune.com/wp-content/uploads/2016/01/Il-gatto-di-Schr%C3%B6dinger.jpg
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David O’Reilly, Self Portrait with close up wireframe – I feel like I did a good job of capturing my 

own soul with this, dal blog HyperRealCG 

 
SEMBRA VERO. ANZI, È VERO 

 
Un esempio illuminante per cominciare ad analizzare la questione è 

rappresentato dal progetto HyperRealCG, lanciato all’inizio del 2015 da una 

coppia di artisti, Kim Laughton e David O’Reilly. Entrambi da sempre 
interessati alla grafica computerizzata e all’animazione, hanno lanciato un blog 

sulla piattaforma Tumblr tutto dedicato al tema.  
 

I post erano immagini pubblicate come esempi di computer grafica 
particolarmente riusciti, impressionanti nella loro capacità di mimare il reale. In 

pratica, elaborazioni sintetiche talmente ben fatte da sembrare, in tutto e per 
tutto, fotografie in alta risoluzione. 

 
Il sito ha avuto un grande successo ed è stato segnalato da numerosi magazine, 

di settore e non (tra cui Gizmodo e Huffington Post), corredato da commenti 
stupefatti sulla capacità delle macchine di riprodurre la realtà (“È pazzesco 

quanto oggi l’arte riesca ad avvicinarsi alla vita”, hanno scritto). Peccato che le 
immagini postate sul blog fossero davvero delle fotografie, nonostante le 

didascalie riportassero dettagli sul software utilizzato e addirittura sul tempo di 

rendering necessario a realizzarle. 
 

Un sito-burla, direte voi, confezionato apposta per catturare l’attenzione di 
un’editoria online sempre a caccia di notizie acchiappa-click. Sì, ma non solo. Si 

tratta anche di un esperimento sociale di grande rilevanza, portato avanti con gli 
strumenti più classici dell’arte concettuale, uniti a una consapevolezza tutta 

contemporanea nell’uso degli strumenti di comunicazione, del web in particolare. 
 

http://www.artribune.com/wp-content/uploads/2016/01/David-OReilly-Self-Portrait-with-close-up-wireframe-I-feel-like-I-did-a-good-job-of-capturing-my-own-soul-with-this-dal-blog-HyperRealCG.jpg
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Kim Laughton e David O’Reilly, This scene is my tribute to Pixar’s short film Luxo Jrr, dal blog 

HyperRealCG 

 
LA SINDROME DELL’ANTIBUFALA 

 
Un altro esempio di quanto l’atteggiamento sociale nei confronti della fotografia 

sia pericolosamente ambivalente è rappresentato dalle cosiddette immagini 

“virali”, fotografie che circolano freneticamente sui social network, rimbalzando 
di bacheca in bacheca.  

Queste immagini, che rappresentino eventi naturali straordinari, comportamenti 
illeciti oppure accadimenti storici inventati a tavolino, vengono spesso trattate 

dagli utenti della Rete come vere e proprie “prove” presentate a sostegno di 
questa o quell’altra tesi. Esiste addirittura un’espressione caratteristica, entrata 

ormai a far parte del linguaggio del web, che simboleggia l’esistenza di questa 
fiducia residua nella capacità probante delle fotografie: “Pics or it didn’t happen”. 

 
Allo stesso tempo, sulle stesse identiche piattaforme, si fa a gara a chi 

commenta per primo, sotto l’immagine di turno: “Ma è fatto con Photoshop, non 
è reale”. E questo, naturalmente, succede anche con immagini di fatto non 

manipolate. Ma ciò che rende il panorama ancora più complesso (e un po’ 
inquietante) sono gli avanzamenti nel campo della computational photography.  

 

Sempre più spesso, infatti, le immagini non hanno bisogno di arrivare allo stadio 
della post-produzione per essere modificate. Il software che ci permette di 

scattarle prende già, a monte, molte decisioni al posto nostro. E mentre alcune 
di queste decisioni hanno un impatto minimo (più luce, meno luce, colori 

leggermente virati), altre sono molto meno innocue. 

http://www.artribune.com/wp-content/uploads/2016/01/Kim-Laughton-e-David-O%E2%80%99Reilly-This-scene-is-my-tribute-to-Pixar%E2%80%99s-short-film-Luxo-Jrr-dal-blog-HyperRealCG.jpg
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Google Plus e Auto Awesome 

 
IL SOFTWARE DECIDE LA REALTÀ 

 
La nostra macchina digitale, il nostro smartphone, ma anche alcuni programmi di 

archiviazione online come Google Plus (che utilizza il sistema Auto Awesome), 
possono decidere di cambiare le immagini a nostra insaputa, stabilendo le 

caratteristiche della foto in base allo stile dei nostri scatti precedenti. Oppure 
possono fondere più immagini insieme per ottenere una terza immagine perfetta. 

Che, però, documenta un momento mai esistito (è successo ad esempio allo 
studioso di intelligenza artificiale Robert Eliott Smith, che ne parla in un articolo 

dal titolo It’s Official: AIs are now re-writing history). 
La fotografia, si sa, ha sempre intrattenuto un rapporto controverso con il suo 

referente, sin dalle origini. La manipolazione dell’immagine non è infatti qualcosa 

che pertiene esclusivamente alla nostra epoca, esistendo, in varie forme, sin dai 
tempi del dagherrotipo. Ora però anche il concetto di post-produzione sta 

diventando obsoleto, spingendoci verso un’epoca di immagini 
“costituzionalmente ibride”. Allo stesso tempo, sempre, vere e false. 

 

Le cicatrici che il digitale non ha più 

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

 

Ci siamo quasi incontrati, ma quasi per me è troppo poco. 

 
Giravo tra Lazio e Molise, in cerca di storie da raccontare sulla Seconda 

Guerra Mondiale, e il sindaco di San Pietro Infine (dove John Houston girò, quasi 
in tempo reale, l'epico The Battle of San Pietro) mi disse "sai, Tony Vaccaro era 

qui pochi giorni fa". 
 

Accidenti al caso, e all'agenda. Avrei voluto conoscerlo, parlargli. Non solo 
perché è stato un grande, e troppo a lungo trascurato in Italia, fotografo di 

guerra, e poi un grande professionsta negli annali di Look e di Life. 
 

Ma perchè, per quanto nato (sotto il nome di Michelantonio Celestino Onofrio 

Vaccaro) in Pennsylvania, per una serie di sfortunati eventi era cresciuto e 
diventato grande nel paese dei genitori, Bonefro, in Molise, negli anni del 

fascismo, fino al rientro in Usa nel 1939, appena in tempo per vestire la divisa. 
 

file:///J:/Antenore/RASSEGNA%20STAMPA/RASSEGNE%20STAMPA%202015/www.smargiassi-michele.blogautore.repubblica.it
http://www.artribune.com/wp-content/uploads/2016/01/Google-Plus-e-Auto-Awesome.png
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Volevo dirgli che è un conterraneo e un coetaneo di mio padre, i loro due 

paesi distano appena una dozzina di chilometri, magari da ragazzi si 
incontrarono, chissà. Peccato, ho perso l'occasione. Vaccaro vive da qualche 

parte a New York, ha appena compiuto 93 anni, potremmo ancora vederci, 
chissà. 

 

 
Pagina dal volume "La mia Italia" di Tony Vaccaro, associazione Balbino del Nunzio, Padova 

 

Ma di lui ho saputo tante cose. Visto mostre, letto libri (è un arrivo anche un 
filmbiografico). In uno di questi, Tony racconta una storia curiosa sulle sue 

fotografie. Una storia che comincia con quelle perdute: dieci rullini spediti alle 
sorelle negli Usa, dal fronte europeo, e mai arrivati: probabilmente intercettati e 

distrutti dalla censura militare. 
 

Tony non era un fotografo militare, era un militare fotografo. Troppo giovane 
per entrare nei celebri Signal Corps, fu arruolato in fanteria: il comandante gli 

concesse però di fotografare, una volta finito di sparare come suo dovere. 
 

E lui lo fece, intensamente, voracemente, in Italia come su tutti i fronti 
europei. Ammaestrato dall'esperienza, portò con sé i rullini esposti, nello zaino. 

 
Un giorno, fra le macerie del villaggio di Sainteny, in Normandia, la lattina 

impolverata con l'etichetta Hydroquinone gli fece capire che lì dov'era solo un 

mucchio di calcinacci prima sorgeva un laboratorio fotografico. Frugò tra i 
rottami e recuperò a bastanza acidi per allestire una camera oscura nel 

suo foxhole, la tana del soldato, scavata per terra. 
 

Mancavano solo le vaschette: usò il suo elmetto, poi altri presi a chi non ne 
aveva più bisogno, perché quando doveva rimetterselo in testa, il suo ormai 

puzzava come un accidente. 

http://tonyvaccarofilm.com/
http://tonyvaccarofilm.com/
http://www.scuderiequirinale.it/categorie/categoria-121
http://www.scuderiequirinale.it/categorie/categoria-121
http://smargiassi-michele.blogautore.repubblica.it/files/2015/09/image6.jpg
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Il 93° compleanno di Tony Vaccaro, Queens, NY, dicembre 2015. Foto di Joe Oppedisano, g.c. 

Ma le pellicole, per quanto sviluppate,facevano ancora troppo volume nello 
zaino. E ancora le rovine gli regalarono la soluzione: tra le macerie di un cinema 

parigino recuperò una bobina da film, e cominciò ad arrotolarci dentro, una per 
una, le strisce di celluloide. 

"Ma per farcene entrare di più dovevo tirarle, e così la polvere e l'umidità 
crearono delle irrimediabili micro-rigature". Irrimediabili in realtà non erano. 

Anche prima di Photoshop un lavoro di precisione in camera oscura poteva 
eliminarne la gran parte. 

Ma Tony, molto spesso, non lo fece. "Nelle stampe si notavano, ma io li ho 
considerati segni lasciati dalla guerra. La guerra non risparmia niente, e lascia 

delle ferite indelebili a chi l'ha vissuta". 
Un apologo straordinario, non trovate? Le ferite del corpo, le ferite della 

mente, le ferite dei negativi, corrispondenze, metafore una dell'altra, le immagini 
tenute a battesimo nella culla di un attzzo da guerra, che portano le cicatrici 

della guerra. Terribilmente suggestiva parabola analogica. 

Sapete già cosa sto per chiedermi, a costo di fare la figura del nostalgico. Le 
immagini, oggi, prendono forma materiale, quando la prendono, solo molto 

tempo dopo essere state scattate: quando vengono pubblicate, o stampate. 
La loro impalpabilità numerica non presenta più un corpo che possa essere 

sfregiato dalla durezza degli eventi, a cui invece il corpo del suo autore è ancora 
esposto. La fotografia, come immagine, rompe la solidarietà da trincea con il 

fotografo, non com/patisce più le sue sofferenze. 
Mi chiedo se questo non cambi la natura delle foto dai luoghi drammatici e 

rischiosi. E non solo perché non possono esistere file rigati dalla polvere o 
macchiati dall'umidità (forse esistono sensori impolverati o danneggiati, però 

anche prima c'erano lenti rigate, ma quelle che lasciano sull'immagine sono solo 
impronte fotografiche di ferite reali sul corpo della macchina, non è proprio la 

stessa cosa di una ferita che si produce sul corpo stesso, "adulto", dell'immagine). 
Ad ogni modo, ammiro Tony Anche per questo, per aver voluto rispettare, e 

onorare senza retorica, le cicatrici delle sue compagne di battaglia. Spero ancora 

di poterglielo dire di persona, un giorno. 
 
Tag: analogico, Bonefro, digitale, fotografia, JohnHouston,  Molise,   negativo, 
Normandia, Pennsylvania,San Pietro Infine, Tony Vaccaro 
Scritto in analogica, guerra, Microstorie, storia, Venerati maestri   Commenti » 

http://smargiassi-michele.blogautore.repubblica.it/tag/analogico/
http://smargiassi-michele.blogautore.repubblica.it/tag/bonefro/
http://smargiassi-michele.blogautore.repubblica.it/tag/digitale/
http://smargiassi-michele.blogautore.repubblica.it/tag/fotografia/
http://smargiassi-michele.blogautore.repubblica.it/tag/john-houston/
http://smargiassi-michele.blogautore.repubblica.it/tag/molise/
http://smargiassi-michele.blogautore.repubblica.it/tag/negativo/
http://smargiassi-michele.blogautore.repubblica.it/tag/normandia/
http://smargiassi-michele.blogautore.repubblica.it/tag/pennsylvania/
http://smargiassi-michele.blogautore.repubblica.it/tag/san-pietro-infine/
http://smargiassi-michele.blogautore.repubblica.it/tag/tony-vaccaro/
http://smargiassi-michele.blogautore.repubblica.it/category/analogica/
http://smargiassi-michele.blogautore.repubblica.it/category/guerra/
http://smargiassi-michele.blogautore.repubblica.it/category/microstorie/
http://smargiassi-michele.blogautore.repubblica.it/category/storia/
http://smargiassi-michele.blogautore.repubblica.it/category/venerati-maestri/
http://smargiassi-michele.blogautore.repubblica.it/2016/01/11/le-cicatrici-che-il-digitale-non-ha-piu/#comments
http://smargiassi-michele.blogautore.repubblica.it/files/2016/01/VaccaroBirthday.jpg
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Fotografia, a Vivian Maier è cresciuta la coda 

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

 

 

Di solito il post scritto in un blog, se suscita interesse, finisce sui social dove 

continua ad essere discusso. Facciamo per una volta il contrario: scrivo questo 

post a partire da una foto che ho messo su Facebook. I fatti: domenica mattina, 
passeggiando in centro a Milano, vedo da lontano una “massa umana”; mi 

avvicino e si tratta di una lunghissima quanto paziente e disciplinata fila di 
persone. 

 
Tutti in coda al freddo nell’attesa di poter accedere alla mostra Vivian 

Maier. Una fotografa ritrovata, allestita allo spazio Forma Meravigli (fino al 31 
gennaio). 

Di Vivian Maier si è già detto tutto, e tutti conoscono la singolare bambinaia-
fotografa anche attraverso il film-documentario che racconta la scoperta 

casuale, post mortem, di questa talento nascosto. Dunque tralascio di 
ripercorrere la vicenda, chiunque può scrivere “Vivian Maier” su Google e poi 

passare un mese a compulsare i risultati. 
 

Siccome invece vogliamo parlare dei diversi e opposti atteggiamenti venuti fuori 

rispetto acotanto successo e alle sue interpretazioni, devo anzitutto 
dichiararmi: le foto di Vivian Maier mi piacciono da matti e, al netto di tutti i 

ragionamenti, mi arrivano belle dritte e fanno centro nella mia sensibilità, nel 
mio modo d’intendere la fotografia, nel mio gusto, e forse in una sorta 

di“candore infantile” che ha altri occhi. Mi arriva una potenza, mi arriva una 
forza, direi una disperata forza. 

 
Insomma, posto sul mio profilo Facebook la foto della coda, e lo faccio solo per 

“fare cronaca” e comunicare stupore e curiosità, senza dare giudizi o lanciarmi in 
interpretazioni. La foto, invece, ha creato un’accesa discussione sulle possibili 

letture di un successo: tra qualità assoluta, qualità relativa, marketing 
e seduzione “psicanalitica”. 

E allora la faccenda si fa interessante, col mistero di un’esistenza che incrocia le 
pulsioni, le abitudini, i desideri, i gusti e l’attualità dellenostre esistenze. 

 

Intanto una domanda: esistenze da fotografi? Tutti fotografiamo – lo 
sappiamo – perché tutti abbiamo una macchina fotografica addosso che ha la 

http://www.ilfattoquotidiano.it/blog/lbertolucci/
http://www.formafoto.it/2015/09/prossimamente-vivian-maier-street-photographer-dal-19-novembre/
http://www.formafoto.it/2015/09/prossimamente-vivian-maier-street-photographer-dal-19-novembre/
https://www.facebook.com/photo.php?fbid=1507858526185921&set=a.1380507775587664.1073741828.100008853638931&type=3&theater
http://st.ilfattoquotidiano.it/wp-content/uploads/2016/01/coda-Maier.jpg
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forma di un telefonino. Ma questo ci rendefotografanti, non necessariamente 

fotografi se per fotografo intendiamo chi ha un briciolo di consapevolezza nel 
farlo. 

 
Dunque la coda è all’interno o all’esterno di un ipotetico “territorio della 

fotografia”? Perché quanto più ci stiamo dentro, tanto più pesa il giudizio 

sul valore intrinseco dell’opera di Vivian Maier; io, l’ho già detto, lo trovo 
potentissimo, ma altri commenti lo ridimensionano a livello di un buon 

fotoamatorismo che nulla propone in più rispetto a tanta produzione che ignota resta. 
 

Qualcuno mette a confronto Vivian Maier a giganti storici della fotografia, 
come Diane Arbus, rilevando che in quei casi le mostre e l’eco mediatica non 

hanno exploit paragonabili pur avendo uno spessore maggiore. 
Ancora parlando di fotografia, c’è chi sottolinea come, quando molta gente visita 

una mostra, va colto comunque il segnale positivo di un interesse, e che 
dunque è autolesionista chi si lamenta sempre: se non va nessuno e nulla si 

muove non va bene, ma non va bene neanche se si costruiscono le condizioni per 
un successo. 

C’è  poi la nota esterofila, secondo cui siamo i soliti italiani che si inchinano 
all’autore estero di turno senza valorizzare i nostri numerosi e trascurati talenti. 

 

   Autoritratto – New York, 10 settembre 1955 (© Vivian 

Maier/Maloof Collection, Courtesy Howard Greenberg Gallery, New York) 

 

Slittando poi dal terreno segnatamente fotografico a quello sociologico e 

mediatico, il trait d’unionpotrebbe essere il paragone –che qualcuno propone –
 trale code per Vivian Maier e quelle per Checco Zalone.Un certo numero di 

commenti si focalizza sull’operazione di marketing in grande stile, tipicamente 
americana, con cui la scoperta e la stessa Vivian Maier sarebbero diventate, in 

sostanza, un prodotto. Si parla anche, naturalmente, della potenza di fuoco in 
termini di media e di social, fondamentalicasse di risonanza per arrivare al 

largo pubblico dei non addetti ai lavori.  
 

Non manca, tra il serio e il faceto, un’intrigante pista complottista: è tutto 
talmente geniale che forse Vivian Maier non è mai esistita, e si tratta di 

un’operazione studiata a tavolino creando una favola bella e tutto il materiale a 

corredo di un’ottima sceneggiatura. Anche altri vedono nel “romanzo” costruito 
attorno a Vivian Maier la chiave di tutto. 
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Poi, in qualche commento, ci si avvicina al legame tra la figura di Vivian Maier e 

la nostra psiche, affermando che il successo è legato a un’empatia che ci fa 
sentire la babysitter con la Rollei una di noi, un essere sofferente e pieno di 

possibilità inespresse che conduce una vita ordinaria in un mondo stra-
ordinario. E’ una diva oggi, era la nostra vicina di casa ieri, da viva. Una di noi 

se non siamo fotografi, una di noi se lo siamo e amiamo la strada. Vivian Maier 

proiezione di un sogno tutto nostro e, c’illudiamo, a portata di mano. 
 

Le code per strada, come si vede, portano in direzioni diverse e divergenti. Non 
sta a me tirare conclusioni, mi piace scrutare l’orizzonte, ma davvero credo che 

solo un bel frullato di tutto questo possa offrirci un bicchiere di verità. In 
ognuno dei commenti che ho letto c’è uno spunto interessante e un pezzo del 

“fenomeno Vivian Maier”. E ci metterei pure il senso di appartenenza a una 
comunità: una comunità di archeologi freschi di una scoperta sensazionale tra 

caccia al tesoro e serendipità. 
 

Un’avventura dietro casa e al confine del mondo a cui partecipiamo 
“attivamente”, e che si dipana sotto i nostri occhi in tempo reale. Non da ultimo, 

Vivian Maier è anche un po’ la nostracattiva coscienza, e ci richiama all’ordine: 
era consapevole del suo talento fotografico – io credo – ma lo ha custodito 

gelosamente e maniacalmente; la parola “condivisione” non era sul suo 

vocabolario, e il suo isolamento, la sua anomalia di chi produce immagini per 
accecarle, sono quanto di più lontano dall’attuale compulsività nel mettere sui 

social qualsiasi grumo di pixel. 
Ops! Ma io sono partito a scrivere da una mia foto su Facebook… 

 

Elio Ciol: Assisi, la densità del silenzio 

La nostra Assisi di Luciano Padovese dal volume/catalogo (Punto Marte Editore)  

a splendida Assisi di Elio Ciol, documentata dalle stupende immagini raccolte in 

questo libro e nella mostra che onora la Galleria d’arte Sagittaria del Centro 

Culturale Casa A.Zanussi nell’anno cinquantesimo della sua attività, rappresenta 

una sorta di luogo del cuore per chi come noi è stato tra gli iniziatori della 

vitalità della nostra Casa della Cultura di Pordenone. 
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Proprio agli inizi, negli seconda metà degli anni Sessanta, erano una sorta di 

pellegrinaggi – non certo seriosamente devozionali, ma molto gioiosi e talora 

anche rumorosi – quegli incontri nella città di San Francesco; pellegrinaggi per 

nuove ispirazioni, incontrando alla Cittadella grandi protagonisti del Concilio 

appena concluso. Con l’entusiasmo giovanile che accomunava i sogni di un 

giovane prete e gruppi numerosi di studenti universitari che si erano ritrovati 

come a casa loro nel Centro pordenonese appena aperto. 

La Cittadella di Don Giovanni Rossi, dove lo stesso Elio Ciol aveva già conosciuto 

un lancio nazionale della sua fotografia straordinaria. Proprio incominciando 

dall’interpretazione dei luoghi magici dell’Assisi di Francesco: San Damiano e la 

triplice Basilica con le preziose narrazioni di Cimabue e Giotto; l’eremo delle 

carceri e gli ambienti del Subasio. E poi ogni stradina, ogni costruzione romana 

o medioevale, ogni chiesa, ogni scorcio. Tutto nella sospensione di atmosfere 

trasognate: di neve, di nebbia, di sole, di luce e di ombra; trasformando anche 

gli stessi luoghi e mura della città in coinvolgenti paesaggi dell’anima. 

La nostra Assisi, che avevamo imparato a conoscere già prima di iniziare 

l’avventura pordenonese della Casa Zanussi, leggendo il periodico “La Rocca”, 

interessandoci delle iniziative della Pro Civitate Cristiana e delle sue aperture 

che poi corrispondevano, almeno per noi e per tanti giovani, all’inizio di una 

nuova era e di un nuovo cammino di Chiesa, di società, di cultura. 

In queste immagini ritroviamo la pregnanza delle nostre antiche emozioni. 

Quelle condivise fin da allora in certi nostri colloqui, specie con chi ci avrebbe 

poi accompagnato a lungo, qualcuno addirittura fino ad oggi. Dialoghi con 

giovani neanche ventenni, non molto più giovani di noi, contagiati 

dall’entusiasmo di nuove visioni di presente  e futuro che potevano godere di 

una incomparabile composizione di luogo nella magica Assisi che imparavamo a 

conoscere, a tutte le ore del giorno e nelle stagioni più diverse, come a casa 

nostra. 

La poesia intensa delle foto di Ciol rappresenta proprio il clima in cui si 

delineavano per noi giovani i progetti di un lavoro di animazione per un 

territorio che, mentre si rafforzava di grandi strutture produttive, aveva bisogno 

di compensarsi di una forte iniezione di spiritualità, di umanità, di forza 

comunicativa, di integrazione tra persone che già allora (anni Sessanta) si 

concentravano nella piccola città del Noncello provenendo dalle più varie regioni 

d’Italia, specie dal suo Meridione. 

I luoghi di Francesco, che nella sua radicalità spirituale metteva insieme giovani 

eredi di famiglie ricche con poveri senza dimora; esaltava la natura come un 

liquido amniotico di ringraziamento e lode; ammansiva i lupi, predicava agli 

uccelli e riusciva a convincere i Papi che il suo andare controcorrente, nella 

normalità del quotidiano e nella essenzialità degli orientamenti, rispondeva alle 

radici del Vangelo. 

E noi avevamo intuito, nei richiami che ci venivano dalle contaminazioni di quei 

luoghi, che il nostro lavoro che dichiaravamo, anche sugli echi del Concilio 

appena concluso, un nuovo “far cultura”; avevamo intuito proprio l’essenzialità 

di andare al cuore dell’umano, anche per essere veramente cristiani. Non 

favorire solo momenti episodici di proposte più o meno eclatanti e spettacolari, 

ma percorsi quotidiani, fatti innanzitutto di incontro e di scambio tra le persone 

più diverse, anche di ideologia oltre che di provenienza ambientale o sociale. 

Far cultura, come qui ad Assisi, incrocio internazionale per un convenire alla 

poverissima tomba di Francesco; al sasso del suo riposo sulle pendici del 
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Subasio; al pozzo dell’eremo dove forse il santo aveva attinto per spegnere la 

sua sete, e i nostri giovani universitari giocavano con l’antico secchio come fosse 

un elmo; e poi le piccole radure con gli alberi ancora cinguettanti di uccelli per 

nulla spaventati. 

Far cultura valorizzando tutto; ogni spicchio di vita e ogni fessura di antiche 

abitazioni, fossero borghesi o men che proletarie. Tutti simboli, in queste 

immagini, di quanto propone la vita di ogni giorno per tutti, chiamati a 

realizzarsi, a valorizzarsi proprio a partire dalla concretezza della realtà in cui si 

muovono i nostri passi, metro per metro. 

Sassi massicci, roccia viva ben resi dall’obiettivo del maestro, ma pur 

elevandosi con la levità di ricamo per architetture straordinarie, ma soprattutto 

per una natura da valorizzare in tutti i suoi aspetti. Come    si diceva: anche 

con la neve, la nebbia, il sole pallido d’inverno ma impietoso d’estate. 

Atmosfere della quotidianità più normale, elevate a richiami simbolici. Perché 

anche i nostri progetti pieni di dubbi, interrogativi, insicurezze, come nebbia e neve. 

Ma sempre rianimati da un silenzio intenso e amico che riportava al fondo dei 

nostri pozzi interiori cui attingere, come il richiamo dei molti pozzi di Assisi. Pozzi 

nostri e altrui, in una compartecipazione che non doveva finire più. Nel segno della 

bellezza e della positività. A gradazioni diverse di coinvolgimento, ma mai senza 

almeno un qualche guizzo di sogno, di orizzonte grande che avrebbe un po’ 

orientato nella vita. Come oggi le molte testimonianze di persone le più diverse ci 

stanno a confermare. 

Le foto magiche di Assisi a richiamarci il meglio dei nostri sogni giovanili, ma gli 

stessi di oggi. Come, ci pare, per la ispirazione interiore che rende Elio Ciol 

diverso da anche tanti altri artisti dell’immagine che abbiamo potuto avvicinare 

nella nostra ormai lunga vita. Entusiasta quando seguiva il grande Davide Maria 

Turoldo nella invenzione e produzione del film “Gli ultimi” per cui il giovanissimo 

Elio fungeva da fotografo di scena. Ma ancora oggi intorno a un tavolo a 

discutere del progetto di una sua mostra, questa, che rappresenti un punto 

epicale della nostra memoria di cinquant’anni. 

Una semplicità sconcertante, che risponde con un sorriso come per schermirsi, 

alla nostra domanda sull’origine della sua passione, nata   e cresciuta nella più 

totale spontaneità autodidatta. E poi tanti altri interrogativi:  come  abbia  

acquisito  da  subito,  giovanissimo,  con  gli antichi arnesi del mestiere, la 

capacità di interpretare addirittura l’aria dei suoi paesaggi, che par di sentire 

nella frescura e nel calore a seconda delle stagioni. E come riesca a dare 

profondità a paesaggi complessi nobilitando scorci che  sembrerebbero  

comunissimi  e quasi preclusivi a ogni apertura. Poi, lui che è considerato uno 

dei massimi interpreti delle opere d’arte, come sia riuscito a trasmettere   le 

sfumature coloristiche dei grandi pittori o i chiaroscuri di sculture o le finezze di 

ricami marmorei di un infinito numero di opere che ha reso con un’efficacia che 

talora sembra superare, in resa comunicativa, quella della stessa opera 

fotografata. 

Si capisce, allora, come Elio Ciol e le sue foto siano conosciuti e studiati in tutto 

il mondo; come immagini uscite dalla sua macchina appaiono nei principali 

musei internazionali; come sue mostre – come questa su Assisi prima che alla 

Sagittaria in diverse città russe e dell’Asia – contino sempre migliaia di visitatori 

ammirati ed entusiasti. 

Ricordiamo anche noi il grande stupore e addirittura l’orgoglio che provammo 

quando, in una visita in America, a New York, al Moma, Museo mondiale di arte 
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moderna e contemporanea, al centro di una parete riservata a grandi fotografi 

abbiamo visto una celebre immagine di Elio: un paesaggio friulano innevato. Una 

sospensione dell’anima prima che una cattura dello sguardo che poteva poi 

soffermarsi sulla perfezione poetica oltre che tecnica di una grande immagine. 

Crediamo, infatti, che la grandezza del fotografo di Casarsa sia proprio 

innanzitutto questa capacità di comunicare contemplazione, silenzio interiore, e 

richiami senza limiti né temporali né spaziali. Come la nostra Assisi che 

ritroviamo ancora più esaltata e simbolicamente più efficace all’origine dei 

nostri sogni giovanili e sentiamo viva  ancora oggi dopo decenni di percorsi che 

ci sembrano siano già stati benéfici per diverse generazioni. 

 

                                              ecco il video : 

https://www.youtube.com/watch?v=4d_FAYk8iLM&feature=youtu.be 

 

L'occhio di Colombo 

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

 

Sarà dura adesso per lei, «che per tanti è ancora la parente povera, la sorellina 

disabile dell’arte», insomma per la fotografia, far senza di lui, uno dei pochi che 
in Italia abbia creduto in lei, nella sua forza, nella sua dignità culturale. 

 

Cesare Colombo recupera gli archivi di Maputo, Mozambico, 1988, foto © Gin Angri, g.c. 

https://www.youtube.com/watch?v=4d_FAYk8iLM&feature=youtu.be
file:///J:/Antenore/RASSEGNA%20STAMPA/RASSEGNE%20STAMPA%202015/www.smargiassi-michele.blogautore.repubblica.it
http://smargiassi-michele.blogautore.repubblica.it/files/2016/01/ColomboMaputo.jpg
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Cesare Colombo se n’è andato lunedì scorso a 80 anni, nella sua Milano, 

stroncato da un infarto a cui non voleva cedere: dall’ospedale aveva telefonato 
chiedendo occhiali e giornali. Non voleva smettere di guardare. 

 
Troppo corti i titoli per definirlo:fotografo, grafico, critico, storico, 

giornalista, editor, docente, archivista, pubblicitario, curatore, una carriera 

scomposta come in un prisma dal secolo dell’immagine, ma non frantumata, 
perché la sua coerenza è così evidente che lui stesso ne distillò un motto, anche 

se poi lo donò a un libro dell’amico Gianni Berengo Gardin: L’occhio come 
mestiere. 

 
Gli ospiti di Fotocrazia lo conoscono bene: è intervenuto spesso (l'ultima 

volta appena quindici giorni fa, qui) sugli argomenti proposti da questo blog, 
dialogando non sempre facilmente con i suoi frequentatori e con le opinioni che 

riteneva a volte troppo "neoscettiche" del suo gestore... 
 

Mi mancherà molto quel piccolo patema d'animo ogni volta che 
nel backoffice di Fotocrazia appariva l'avviso di recapito di un suo temuto ma 

desiderato commento. Preciso, cordiale, franco, si sentiva l'eco di un occhio 
clinico da grande esperto dell'anamnesi e della diagnosi delle figure. 

 

Gli ho invidiato l'occhio sicuro, il doppio occhio di fotografo e di editor, con 
cui giudicava un'immagine "debole". Non lo ha mai fatto senza chiedersi prima 

per quale scopo quella immagine dovesse essere forte, e quindi come dovesse 
esserlo. Non ha mai appiattito le fotografie in una sola. 

 
Le nostre discussioni sul senso della neofotografia della condivisione 

partivano sempre da quel presupposto. Non ha mai fatto spallucce di fronte alla 
fotografia diffusa. Ha sempre contato, col pessimismo della ragione, sul riscatto 

della fotografia pensata. 
 

All’arte del guardare bene ma senza farsi sedurre dalla pelle delle immagini lo 
avevano abituato le modelle seminude e infreddolite attorno alla stufetta elettrica 

nello studio del padre pittore. 
 

Ma lui poi scelse la fotografia, primo consumo “superfluo” che negli anni 

Cinquanta già tirava la volata al boom. Fiorivano i circoli di fotoamatori, queste 
«società di mutua ammirazione» dedite a «sacri weekend estetici» che poi si 

incendiavano nelle dispute se la fotografia fosse arte o documento: nel Circolo 
Fotografico Milanese il giovane Cesare si schierò contro gli «esteti» di Cavalli e 

con i «realisti» di Donzelli. 
 

Il Cesare adulto, nell’equilibrio raggiunto fra la sua grande mitezza e 
disponibilità umane e il suo rigore intellettuale, giudicherà con simpatico 

compatimento «estremista e manicheo» quel ragazzo dalla penna fluente come 
lo sguardo: ma erano anni di ideologie e passioni. 

 
Figurarsi i genitori quando Colombo lasciò uno splendido posto fisso all’Agfa 

«per non diventare un capufficio» e si mise a fare il freelance, l’«operatore 
arrabbiato» diceva lui, con la fotocamera ma anche con la matita e con la 

macchina per scrivere, felice e combattivo nella bohème milanese da Vita agra di 

Bianciardi, uno studio caotico in via Vigevano condiviso con Toni Nicolini e 
Giovanna Calvenzi, in precario entusiasta equilibrio fra esistenze parallele, da 

http://smargiassi-michele.blogautore.repubblica.it/2016/01/04/il-capodanno-di-pontormo-a-manchester/comment-page-1/#comment-1808823
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fotografo «socialmente impegnato» nelle fabbriche a consulente visual-editoriale 

delle imprese. 
 

C’era una generazione di giovani intellettuali che avevano intuito parecchio 
sul potere delle immagini seriali nella società di massa, nomi ora troppo 

dimenticati, Giuseppe Turroni, Antonio Arcari, Romeo Martinez, e Colombo ne 

faceva parte, inventando riviste, curando volumi e mostre seminali come L’occhio 
di Milano, sperimentando in proprio linguaggi nuovi dell’immagine critica (nel ’69 

il grattacielo Galfa fotografato di sera come un alveare di impiegati nelle loro 
cellette era già un manifesto sull’alienazione post-industriale). 

 
Purtroppo la cultura della sua Italia, «paese non predestinato alla 

fotografia», pensava che occuparsi di fotografie fosse infantile come giocare a 
figurine per strada. Non lo pensò il Mozambico post-rivoluzionario che chiese a 

Cesare un aiuto per recuperare la fotografia come strumento di riscatto 
nazionale. 

 
Esperienza formativa: nel mezzo del cammin di sua vita Colombo aggiunse 

alle altre la sua vocazione forse più longeva, quella del salvatore di fotografie 
altrui, della memoria visuale viva ma sepolta negli archivi, memoria della città, 

dell’architettura, dell’industria, del design, della famiglia. 

 
Esploratore di una Camera del tempo (titolo del libro autobiografico scritto 

assieme a Simona Guerra) senza soluzione di continuità fra sali d’argento e pixel, 
come tutti i veri scopritori di continenti si è chiesto fino all’ultimo: «Sono sicuro 

di aver visto giusto? E cosa avrò visto?». 
 
[Una versione di questo articolo è apparsa su La Repubblica il 19 gennaio 2016] 

 

Tag: Agfa, Antonio Arcari, Cesare Colombo, Circolo fotografico 
milanese,  Galfa,  Gianni Berengo Gardin,Giovanna Calvenzi, Giuseppe 
Cavalli,   Giuseppe Turroni,  Luciano Bianciardi, Pietro Donzelli, Romeo 
Martinez, Simona Guerra, Toni Nicolini 
Scritto in Il valzer degli addii, Venerati maestri | Commento 
 

Il reportage fotografico di Brecht, che ci fa riflettere 

sui media 

di Maurizio G. De Bonis da http://www.huffingtonpost.it/  

 

 

http://smargiassi-michele.blogautore.repubblica.it/files/2014/07/CesareColombo2.jpg
http://smargiassi-michele.blogautore.repubblica.it/2014/07/09/cesare-la-sorellina-disabile/
http://smargiassi-michele.blogautore.repubblica.it/tag/agfa/
http://smargiassi-michele.blogautore.repubblica.it/tag/antonio-arcari/
http://smargiassi-michele.blogautore.repubblica.it/tag/cesare-colombo/
http://smargiassi-michele.blogautore.repubblica.it/tag/circolo-fotografico-milanese/
http://smargiassi-michele.blogautore.repubblica.it/tag/circolo-fotografico-milanese/
http://smargiassi-michele.blogautore.repubblica.it/tag/galfa/
http://smargiassi-michele.blogautore.repubblica.it/tag/gianni-berengo-gardin/
http://smargiassi-michele.blogautore.repubblica.it/tag/giovanna-calvenzi/
http://smargiassi-michele.blogautore.repubblica.it/tag/giuseppe-cavalli/
http://smargiassi-michele.blogautore.repubblica.it/tag/giuseppe-cavalli/
http://smargiassi-michele.blogautore.repubblica.it/tag/giuseppe-turroni/
http://smargiassi-michele.blogautore.repubblica.it/tag/luciano-bianciardi/
http://smargiassi-michele.blogautore.repubblica.it/tag/pietro-donzelli/
http://smargiassi-michele.blogautore.repubblica.it/tag/romeo-martinez/
http://smargiassi-michele.blogautore.repubblica.it/tag/romeo-martinez/
http://smargiassi-michele.blogautore.repubblica.it/tag/simona-guerra/
http://smargiassi-michele.blogautore.repubblica.it/tag/toni-nicolini/
http://smargiassi-michele.blogautore.repubblica.it/category/il-valzer-degli-addii/
http://smargiassi-michele.blogautore.repubblica.it/category/venerati-maestri/
http://smargiassi-michele.blogautore.repubblica.it/2016/01/20/locchio-di-colombo/#comments
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In un periodo, come quello che stiamo vivendo, in cui la parola guerra risuona 

continuamente nelle nostre menti grazie alla veicolazione messa in atto dagli 
organi di informazione, in un'epoca nella quale, il sangue, il dolore e la follia si 

manifestano (per quel che riguarda la nostra piccola porzione di mondo) dal 
Medio Oriente all'Europa, portando angoscia e tristezza, occorre riflettere sul 

senso dei conflitti bellici, sulla violenza fisica e psicologica, sulla devastazione 

sociale che caratterizza la realtà odierna, elementi spesso comunicati dai mass 
media e dalle arti visive (fotografia compresa) in modo parziale, se non 

addirittura non corretto. Come orientarsi, allora, in questo profluvio di immagini, 
in questo flusso ininterrotto di visioni che scandisce le nostre giornate? Uno 

strumento possibile e a mio avviso valido, ce lo fornisce la casa editrice 
Einaudi che riporta alla luce un libro di Bertold Brechtintitolato: L'Abicí della 

guerra, un piccolo, agile, volume già pubblicato nel 1972, nel 1975 e poi nel 
2002. 

Si tratta di un'opera di fondamentale importanza per chiunque si interessi di 
fotografia, fotogiornalismo, informazione, mass media. Rappresenta l'irruzione 

della poesia, della riflessione filosofica, in un territorio visuale legato 
essenzialmente alla fotografia di guerra, alla rappresentazione dell'odio e della 

distruzione.  
Il libro, che già negli anni cinquanta faticò ad uscire nell'allora Repubblica 

Democratica Tedesca, è costruito su una selezione di immagini della Seconda 

Guerra Mondiale e del periodo nazista realizzata personalmente da Brecht, il 
quale non si limitò a metterle una dietro l'altra costruendo, come si direbbe oggi, 

una serie. Il poeta e drammaturgo tedesco, infatti, elaborò lungo la traiettoria 
visiva da lui costruita una linea parallela di epigrammi fulminanti, in cui collocava 

le sue riflessioni sulle immagini e sulla guerra. Una fotografia, un epigramma. Il 
tutto in un percorso poetico-filosofico in grado di amplificare all'ennesima 

potenza la forza comunicativa delle inquadrature. 

Come riportato da Michele Serra nell'introduzione a L'Abicí della Guerra, Brecht 

era molto attento a tutte le questioni riguardanti il problema del rapporto tra 
immagine e documentazione, tra fotografia e realtà, tra informazione e 

veicolazione di raffigurazioni fotografiche. In tal senso, Serra riporta 
un'affermazione significativa: 

"L'enorme sviluppo del reportage fotografico, nelle mani della borghesia può 
trasformarsi in una temibile arma contro la verità". 

Tale asserzione è a mio avviso quanto mai inquietante oggi proprio perché 

profondamente attuale. In fondo, non è cambiato molto da settanta anni a 
questa parte. E bisognerebbe fare ancora moltissimi sforzi per far comprendere 

al mondo stesso della fotografia e del fotogiornalismo, in particolare, il pericolo 
che si corre quando le fotografie entrano nel tritacarne dei mass-media. Il libro di 

Bertolt Brecht è, dunque, un'occasione per tornare a riflettere su temi 
estremamente importanti, per tornare a confrontarci con fotografie che pur 

appartenendo al passato, forse, ci parlano ancora del nostro presente e 
probabilmente del futuro. I suoi epigrammi, brevi quartine secche e concise, ci 

inchiodano davanti a immagini di criminali nazisti, di città distrutte, di partigiani 
in armi, di soldati devastati dalla fatica. 

Tra le opere che più mi hanno colpito, la n.48, cioè quella in cui è ritratta una 
madre ebrea con il piccolissimo figlio in braccio. Come spiega la didascalia 

accanto all'immagine, si tratta di una giovane donna salvata, insieme a suo figlio, 
dalle acque del Mediterraneo mentre tentava disperatamente di raggiungere la 

Palestina. Come non pensare, mentre si guarda questa fotografia, a ciò che 

http://www.einaudi.it/
http://www.einaudi.it/
https://it.wikipedia.org/wiki/Bertolt_Brecht
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succede nel Mediterraneo oggi, come non comprendere il dolore che spinge 

alcuni popoli a cercare, nel 2015, una vita migliore attraversando il mare. Infine, 
un'altra immagine negli anni ormai diventata un'icona. È la n.53, e come tutte le 

altre ha sotto di sé l'epigramma scritto da Brecht. Raffigura un soldato 
americano immerso in acqua mentre sta tentando di raggiungere faticosamente 

una spiaggia francese nel mezzo di una furiosa battaglia.È il 6 giugno del 1944 e 

a fotografare questo sconosciuto marine è Robert Capa. 
Questa fotografia può essere considerata l'emblema dell'operazione intellettuale 

concepita, a suo tempo, da Brecht. Ridotta nel corso del tempo a sterile icona, 
appunto, a immagine museale storicizzata e marmorizzata nel passato, 

riacquista le sue qualità comunicative, la sua essenza profonda, anche se di fatto 
sembra palesare una contraddizione, per quel che riguarda un libro in cui viene 

"stigmatizzata" la guerra. Ma è proprio grazie all'epigramma di Brecht, alla 
contestualizzazione filosofico-poetica alla quale è sottoposta, che riguadagna 

miracolosamente il suo valore, avvicinandosi a quella verità che il 
fotogiornalismo di oggi fatica a raggiungere 

 

Molta fotografia nella programmazione milanese del 2016 

da http://www.affaritaliani.it/& imm. repert. 

 

Palazzo della Ragione ospita quattro rassegne di fotografi dalle peculiarità molto 

differenti. 
 

 
Herb Ritts: Stephanie Seymoyr, Cindy Crawford, Christy Turlington, Tatjana Patitz e Naomi Campbell Group Outtake, 1989 

 
S'inizia a febbraio con Herb Ritts, creatore delle immagini più incisive, sognanti e 

perfette dello star system hollywoodiano. Sue le fotografie patinate e oniriche 
della moda, dove gli abiti cangianti e sontuosi di Versace e i corpi perfetti delle 

modelle sono immersi in una luce avvolgente ed elegante. 

http://contents.internazionale.it/wp-content/uploads/2014/06/capa.jpg
http://contents.internazionale.it/wp-content/uploads/2014/06/capa.jpg
http://contents.internazionale.it/wp-content/uploads/2014/06/capa.jpg
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William Klein:  Le Petit Magot, Paris 1968 

 

Tra i protagonisti della fotografia del '900, William Klein è conosciuto soprattutto 
per i suoi lavori di street photography e nella fotografia di moda. Innovatore e 

controcorrente, negli anni '50 realizzava foto di fashion con le modelle non in 
studio ma per la strada. A giugno la sua personale. 

 

 
Giovanni Gastel 

 

 
A settembre sarà realizzata un'antologica dedicata a Giovanni Gastel: articolata 

in quattro sezioni, ciascuna analizza un decennio di attività del fotografo 
milanese. La prima foto a 17 anni, la prima copertina a 26: una carriera brillante 

la sua, che dalla casa d'aste Cristie's - per cui documentava opere di collezionisti 
a Londra - lo porta a Vogue Italia. 

 



33 
 

 
James Nachtwey: Sudafrica, 1992 

 

Infine, il prossimo novembre, il fotogiornalismo dallo sguardo sensibile e delicato 
dell'obiettivo di James Nachtwey. Dove ci sono guerra, fame e drammi l'artista 

americano è testimone attento e generoso: con il suo bianco e nero sa restituire 
dignità anche alle figure più umili.  Sfida coraggiosamente le situazioni più a 

rischio con una dose d'incoscienza e fortuna, come quando davanti alla torre 
Nord del World Trade Center di New York sopravvisse al crollo. 

 

Mai emarginare il margine 

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

Anni fa, eravamo a tavola dopo un convegno, Guido Guidi fece un'affermazione 
critica su Paolo Monti che continua a girarmi nella testa: "Non tiene sotto 

controllo i bordi". Prima o poi, se ne avrò l'occasione, gli chiederò di approfondire 
il concetto. 

   Ma credo di aver capito il senso.  Sono i bordi 
dell'inquadratura l'ansia e la trappola del fotografo compositore. È in quelle zone 

file:///J:/Antenore/RASSEGNA%20STAMPA/RASSEGNE%20STAMPA%202015/www.smargiassi-michele.blogautore.repubblica.it
http://smargiassi-michele.blogautore.repubblica.it/files/2015/09/Bacigalupo.jpg
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marginali, vicine alla cornice, che la fotografia cerca di sfuggire al dominio del 

suo autore. È quello il fronte della battaglia sorda ma decisiva fra conscio 
autoriale e inconscio tecnologico. 

 
All'ultimo SiFest di Savignano sul Rubicone c'era una mostra che forse, in 

un'edizione davvero ricca, molti hanno sottovalutato (non i curatori, che ne 

hanno tratto il poster dell'intera manifestazione): quella in cui Martina 
Bacigalupo, dell'agenzia Vu, depone la sua propria fotocamera e ci mostra 

cascami di foto altrui. Sì, cascami, letteralmente: scarti di produzione, da buttare 
(fortunatamente recuperati). Vengono dal Gulu Real Art Studio, un laboroatorio 

fotografico nel nord dell'Uganda (Martina da anni lavora in Africa). 
 

Sono fotografie col buco. Quel che resta dei ritratti a figura intera, da cui lo 
studio abitualmente ritaglia il primo piano del busto che serve per i documenti di 

identità. Quali motivazioni pratiche portino a questo spreco (da quel che resta, 
vediamo pose composte, panneggi, mani abiti della festa, tutto "inutile"), non è 

chiaro, certo si tratta di uno spreco geniale, da cui Martina ha ricavato una 
meditazione sul fotografico e sull'identità. 

 

Mi è subito tornato in 

mente uno dei volumetti di Erik Kessels, il geniale olandese, per la sua serie In 

Almost Every Place: una serie di enigmatiche Polaroid, all'apparenza banali 

ritratti in spiaggia, almeno da quel che si può decifrare dai bordi dell'immagine, 
perché tutte, e sono decine, risultano perforate da un foro perfettamente tondo 

che asporta la figura. 
 

Le trovò per caso il fotografo Toon Michiels e alla fine riuscì a risalire alla 
spiegazione: erano gli scarti del lavoro di un oscuro collega, uno scattino da 

ombrelloni, che aveva avuto una buona idea di marketing: produrre 
istantaneamente, sul posto, con una macchinetta punzonatrice, dei piccoli badge 

personalizzati con il ritratto del cliente. 

http://www.sifest.it/
http://www.sifest.it/si-fest-24/le-mostre-della-24a-edizione-del-si-fest/martina-bacigalupo/
http://www.sifest.it/si-fest-24/le-mostre-della-24a-edizione-del-si-fest/martina-bacigalupo/
http://smargiassi-michele.blogautore.repubblica.it/files/2015/09/In-Almost-every-picture-COVER.jpg
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In entrambi i casi, del lavoro del fotografo ci resta l'inutile, l'eccedenza 
superflua: i bordi, appunto, quell'area del fotogramma che il fotografo quasi 

sempre "non controlla", non mette in forma, lascia a se stessa. 
 

Anzi no: lascia alla sua fotocamera. Che invece controlla, mette in forma. Lo 

sa fa anche da sola, questo lo sappiamo. E allora guardiamoli, questi bordi orfani 
di centro, davvero sono solo residui insignificanti? No di certo! 

 
La cicatrice si chiude, l'immagine recupera un senso. Saranno quelle mani, 

intrecciate plasticamente sul vestito a righe. Quella scenetta bagnanti in alto a 
destra, di cui il fotografo non si è curato che disturbasse, "tanto verrà tagliata 

fuori". 
 

Nel residuo, nel bordo negato e scartato, c'è ancora fotografia, tanta 
fotografia, posso dire?, buona fotografia. Fotografia non premeditata, non 

sorvegliata, eppure fotografia. Anzi, è una specie di ultravista della fotografia. 
Bacigalupo cita giustamente Christian Caujolle: questi esoscheletri fotografici ci 

danno accesso a quel che di solito è impossibile vedere: "il fuori dalla cornice 
dell'immagine". 

 

In un dipinto, il fuori cornice non esiste: l'universo figurativo si arrresta là 
dove si posa il pennello. In fotografia esiste, ed è quella zona che sta fuori dalla 

sorveglianza e dall'intenzione del fotografo, anche se sta ancora dentro la sua 
inquadratura. 

 
È in quelle zone piene di dettagli non voluti, non considerati, non controllati, 

che possiamo andare a cercare qualcosa che somigli alla natura più radicale della 
fotografia. La sua bulimia acquisitiva, la sua fame di dettagli senza gerarchia, 

scelta, gusto: che per miracolo, una volta fotografati (all'insaputa del fotografo) 
diventano forma. 

 

  Quello che il fotografo, per dirla con 

Gadda, "estroflette dai confini dell'Io", è comunque un pezzo di mondo 

http://smargiassi-michele.blogautore.repubblica.it/files/2015/09/MayerPierson.jpg
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fotografato, e quando il mondo viene fotografato, c'è poco da fare, una fotografia 

esiste. 
Quanti fondali dipinti, o semplici teli di sfondo, nei negativi originali, lasciano 

intravedere alle loro spalle un muro scrostato o uno studio in disordine, che 
sarebbero scomparsi sotto lo sfumino del ritoccatore: ma oggi, stampati così 

come sono, improvvisamente raccontano un'altra storia, la propria storia di 

immagini costruite. 
 

Quando Mayer e Pierson, celebrità del ritratto parigino di metà Ottocento, 
s'industriarono a fare il miglior ritratto equestre possibile del principino imperiale, 

non fecero attenzione alla posa del sovrano papà Napoleone III che, premuroso, 
gli stava vicino per rassicurarlo: che se ne stava li, in posa anti-retorica e 

borghese, cagnolino al guinzaglio, come un passante qualsiasi, tanto sarebbe 
stato tagliato fuori dall'inquadratura. E invece ora ora abbiamo un doppio ritratto 

che ci stupisce per la sua, ovviamente imprevista, modernità. 
 

 E che dire di quel ritratto dello studio 
Carjat, il ritratto di un tale monsieur Arnauldet, del tutto banale e per noi senza 

interesse, se non fosse che sulla sinistra, da dietro la renda di sfondo, fa capolino 
ol profilo un po' mosso di un uomo che potrebbe essere Baudelaire? 

 
Se la fotografia ha una natura segreta e profonda, sta lì, in quello che fa a 

nostra insaputa, nell'incontrollabile margine della nostra sorveglianza. Ha ragione 
Clément Chéroux, ogni fotografia che si rispetti è sempre un po' fautographie, 

"sbagliografia". 
 

Lasciatela sbagliare un po', allora, mollate il guinzaglio, amici fotografi, 

lasciatela correre, provate a non "controllare i bordi", forse la ringrazierete per i 
regali imprevedibili che, riconoscente, vi farà. 
 

Tag: Arturo Carlo Quintavalle, Christian Caujolle, Clément Chéroux, Erik 

Kessels, estetica,  fotografia,Guido Guidi, Gulu Real Art Studio, Martina Bacigalupo, Mayer & 

Pierson, Paolo Monti, Toon Michiels,Vu 

Scritto in composizione, estetica | Commento » 

http://smargiassi-michele.blogautore.repubblica.it/tag/arturo-carlo-quintavalle/
http://smargiassi-michele.blogautore.repubblica.it/tag/christian-caujolle/
http://smargiassi-michele.blogautore.repubblica.it/tag/clement-cheroux/
http://smargiassi-michele.blogautore.repubblica.it/tag/erik-kessels/
http://smargiassi-michele.blogautore.repubblica.it/tag/erik-kessels/
http://smargiassi-michele.blogautore.repubblica.it/tag/estetica/
http://smargiassi-michele.blogautore.repubblica.it/tag/fotografia/
http://smargiassi-michele.blogautore.repubblica.it/tag/guido-guidi/
http://smargiassi-michele.blogautore.repubblica.it/tag/gulu-real-art-studio/
http://smargiassi-michele.blogautore.repubblica.it/tag/martina-bacigalupo/
http://smargiassi-michele.blogautore.repubblica.it/tag/mayer-pierson/
http://smargiassi-michele.blogautore.repubblica.it/tag/mayer-pierson/
http://smargiassi-michele.blogautore.repubblica.it/tag/paolo-monti/
http://smargiassi-michele.blogautore.repubblica.it/tag/toon-michiels/
http://smargiassi-michele.blogautore.repubblica.it/tag/vu/
http://smargiassi-michele.blogautore.repubblica.it/category/composizione/
http://smargiassi-michele.blogautore.repubblica.it/category/estetica/
http://smargiassi-michele.blogautore.repubblica.it/2016/01/25/mai-emarginare-il-margine/#respond
http://smargiassi-michele.blogautore.repubblica.it/files/2015/09/CarjatBaudelaire.jpg


37 
 

Barbara Klemm, sulle orme di Goethe 
 

di Lauretta Colonnelli da http://roma.corriere.it/ 

 

«Appunti di viaggio»: gli scatti della fotografa in mostra dall’8 febbraio  a Roma 

in via del Corso 
 

 

 
 

 

Chi ha detto che la fotografia di paesaggio è una semplice imitazione delle cose 
viste? Per capire come sia facile smentire questa ipotesi basta osservare le 

immagini di Barbara Klemm, nata nel 1939 a a Karlsruhe dove studiò fotografia, 

ingaggiata nel 1959 dal prestigioso «Frankfurter Allgemeine Zeitung», in giro per 

il mondo nei decenni successivi, impegnata a ritrarre personaggi famosi e a 
documentare avvenimenti storico-politici.  Sua è anche la celeberrima foto del 

bacio in bocca, alla sovietica, tra Leonid Breznev e Erich Honecker. Ora la Casa di 
Goethe (via del Corso 18, dal 6 febbraio al 5 giugno) presenta per la prima volta 

in Italia quarantacinque scatti in bianco e nero che Klemm ha realizzato tre anni 
fa, su invito della fondazione Altana-Kulturstiftung di Bad Homburg. La fotografa 

doveva riprendere i luoghi che Goethe aveva disegnato a penna e china durante i 
suoi viaggi in Boemia, Germania, Svizzera e Italia. Con due microcamere, una 

reflex e una a telemetro e senza cavalletto, è riuscita a fissare la specifica 
temporalità del paesaggio: dall’albero che svetta nella nebbia al torrente che 

precipita da una rupe, dagli scenari alpini ricoperti di neve al drammatico 

affastellamento di nuvole nel cielo d’autunno. È riuscita a cogliere e a rendere 
immortale l’attimo fuggente nel movimento continuo della natura. 

 
Tivoli 

Un esempio emblematico è lo scatto della cascata dell’Aniene a Tivoli: «Un vero 
e proprio incantesimo fotografico sull’acqua schiumante, nel momento in cui la 

immobilizza facendole mostrare tutta la sua bellezza stillante e luccicante, come 
se il tempo venisse fermato e catturato nelle gocce d’acqua», scrive Wolfgang 

Holler nel catalogo che accompagna la mostra. E questo movimento ruota anche 
attorno alle vedute urbane, grazie alle onde di luce che accarezzano gli edifici, le 

strade, le scalinate, i monumenti, cambiandone la prospettiva e mettendone in 
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risalto la continua, impercettibile metamorfosi. Descrivendo il processo di 

composizione di un disegno, Goethe racconta: «Per trasformare l’albero in 
immagine ci giro attorno e ricerco il lato più bello. Poi indietreggio per osservarlo 

nella sua interezza, attendo una luce favorevole e a questo punto quanto più 
possibile dell’oggetto naturale verrà trasferito sulla carta». 

 

Piramide Cestia 
Una notte Klemm ha girato a lungo attorno alla piramide Cestia e si è perfino 

arrampicata, a 75 anni, sulle impalcature dei restauri, per fissare sulla foto una 
determinata posizione della luna e catturare il controluce desiderato. In «Appunti 

di viaggio. Fotografare sulle orme di Goethe», la mostra curata da Maria 
Gazzetti, sono stati selezionati soprattutto gli angoli della Città Eterna e le 

vedute della sua campagna: le immagini di oggi appaiono come un magico 
controcanto ai disegni eseguiti dal poeta tedesco alla fine del Settecento. E, 

come i disegni, anche le foto sono tutte in bianco e nero, giocate sul contrasto 
tra luci e ombre, che Klemm accentua durante la fase del trasferimento su carta, 

all’interno della camera oscura. Comunque ha sempre lavorato in bianco e nero. 
Una volta le hanno chiesto: «In quali colori sogni?». Risposta: «Per quel che 

riesco a ricordare, tutti i miei sogni sono in bianco e nero 
 

La fotografia di Cesare Colombo 

Uno sguardo etico sulla città 

 
di Giovanna Calvenzi da http://milano.corriere.it/ 

Il lavoro, le trasformazioni sociali, la cultura nelle immagini «rispettose» di un acuto 

osservatore di paradossi. Aveva una solida ironia che però non era mai irridente 
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shadow 

Con la scomparsa di Cesare Colombo, avvenuta il 18 gennaio, la fotografia e 
Milano perdono uno dei suoi protagonisti più straordinari. Nella biografia che 

affidava ai suoi libri, Colombo diceva di aver «affiancato al lavoro di fotografo 
una lunga esperienza nel settore della ricerca, dell’analisi critica e 

dell’ordinamento di immagini storiche». Minimizzava, come sempre. In realtà è 

stato grafico, critico, saggista, editor, docente, curatore... Curatore soprattutto di 
grandi progetti espositivi ed editoriali nei quali la fotografia diventava testimone 

di eventi storici («Italia cento anni di fotografia», nel 1985), comportamentali 
(«Tra sogno e bisogno», 1985 e «Occhio al cibo», 1990), sociali («Un paese 

unico. Italia, fotografie 1900-2000», 1997 e «M’impiego ma non mi spezzo. 
Uffici. Impiegati. Fotografie 1900-2000», nel 2001). Ma la sua biografia non 

evidenzia la generosità con la quale si è dedicato a promuovere non solo al 
lavoro di autori giovani ma anche a proteggere gli archivi e a far conoscere le 

opere di autori meno conosciuti o scomparsi. 
 

 Cesare Colombo 
 
«La camera del tempo» (Contrasto), scritto con Simona Guerra, è la sua 

ultima fatica editoriale e ripercorre mostre, immagini, ricordi, incontri, eventi di 
una vita riletti senza né rimpianti né nostalgie. E i suoi prossimi impegni 

sarebbero stati ancora una volta dedicati ad altri: organizzare una serata alla 
Triennale per il 6 febbraio, per ricordare l’amico scomparso Mario Dondero, e 

organizzare una mostra collettiva per i cento anni di Pietro Donzelli (1915-1998). 
Il suo lavoro di fotografo come sempre passava in secondo piano, e con 

«understatement» mostrava più facilmente le foto degli altri che non le proprie, 
che tuttavia rimangono oggi come registrazione formidabile della nostra storia 

recente ma anche testimonianza di un coerente impegno civile. 
 

A Milano aveva dedicato una mostra rimasta memorabile, «L’occhio di 
Milano. 48 fotografi 1945/1977» e due libri di sue immagini: «Milano veduta 

interna», del 1990, nel quale ricostruiva visivamente le trasformazioni avvenute 

negli ultimi quarant’anni della sua città (era nato nel 1935) e «Milano. Ingresso 
libero», del 2012. La Milano raccontata da Cesare Colombo è una città abitata, 

usata, amata, teatro di lotte o di avvenimenti culturali, sfondo di un vivere 
ritmico o caotico, una città per lavorare, per giocare, per incontrarsi. A Colombo 

interessavano gli eventi pubblici collettivi ma anche i momenti poco accessibili, le 
fabbriche, gli uffici, il lavoro, i giovani e gli anziani, la moda e il design, che 

studiava con una curiosità onnivora immutata nel tempo, sorretto da una solida 
ironia che tuttavia non era mai irridente. 
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Sia che fotografasse quanto incontrava nel suo vagare cittadino, sia che 

affrontasse un incarico professionale e documentasse, ad esempio, gli ultimi 
periodi dell’esistenza della Fiera Campionaria, il suo stile non mutava, rispettoso 

di quanto gli accadeva intorno, acuto osservatore di paradossi e piccole 
incongruenze. Fotografa una Milano che lavora e che produce, dall’irrisolta 

vocazione a diventare metropoli e nella quale sopravvive invece un vitale e 

salvifico provincialismo. Una Milano «etica», nella quale i valori hanno sempre un 
significato importante, ritratta con una visione nel tempo fedele a se stessa e che 

riesce tuttavia a salvare del caos della modernità brandelli di sorriso e di poesia. 
 

Sulla scena del crimine.  

 La prova dell'immagine dalla Sindone ai droni 
 

Comunicato Stampa da http://www.arte.it/calendario-arte 

 

 

© Rodolphe A.Reiss, 1925. Collezione dell'Istituto di Polizia Scientifica e di Crinologia di Losanna 

 

L’esposizione analizza la storia della fotografia forense e mostra un corpus di 
opere che coprono più di un secolo di storia, dai primi scatti entrati nelle aule di 

tribunale fino alle foto satellitari usate dalle organizzazioni per i diritti umani per 
denunciare l’uccisione di civili, come nel caso degli attacchi con i droni. Immagini 

forti, molto diverse tra loro, ma accomunate dalla terribile violenza che 

documentano e di cui sono prova. 

 

Una selezione di undici casi-studio per illustrare un approccio scientifico al mezzo 
fotografico, volto a renderlo uno strumento nelle mani della giustizia. Una ricerca 

molto diversa da quella portata avanti in campo artistico, ma non per questo 
priva di un suo tetro fascino, nobilitato dalla solennità della Storia. 
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Ma la fotografia artistica e quella forense sono davvero così diverse? Se la prima 

si è spesso interrogata sull’effettiva verosimiglianza del mezzo fotografico nel 
descrivere la realtà, la seconda ha fatto della ricerca e della documentazione 

della verità la sua ragione d’esistere. 

 

Questa mostra esplora contemporaneamente la potenza e i limiti del mezzo 

fotografico nella ricerca della verità. La potenza è quella dell’immagine, più 
d’impatto e più convincente di quanto potranno mai esserlo parole o cifre. Il 

limite è quello della tecnica, che spesso smentisce l’idea secondo cui l’obiettivo 
del fotografo non è altro che un occhio infallibile, che tutto coglie e tutto registra, 

capace di catturare l’attimo e di fermare in questo modo il tempo. 
Appare allora chiaro che la verità non viene solo ri-costruita, ma viene a tutti gli 

effetti costruita e poi difesa tramite la raccolta di prove, tra cui le immagini sono 
regine indiscusse. 

 
Non è quindi sufficiente riportare alla luce le fosse comuni dove riposano i curdi 

vittima del genocidio operato dall’esercito iracheno nell’88: nel 1992 una 
fotografa dell’agenzia Magnum accompagna gli attivisti alla ricerca di prove, e 

documenta scrupolosamente l’esumazione affinché quelle vittime esistano 
davvero e possano quindi avere giustizia. Non basta processare i gerarchi 

nazisti: l’orrore dei campi di sterminio viene fotografato e filmato secondo regole 

ben precise dai soldati Alleati, e il film che ne deriva sarà il più grande atto 
d’accusa verso gli imputati a Norimberga. La verità che esce da queste prove 

appare tutto fuorché scontata. È anzi stata duramente conquistata, e nessuna 
immagine sarà mai vista abbastanza volte o da un numero sufficiente di persone 

fino al punto di renderla immortale e metterla al sicuro dai negazionismi. 
 

Le lenti fotografiche sono state chiamate “obiettivi”, nella speranza che potessero 
salvare dall’imprecisione e dai dubbi che si accompagnano alla soggettività, ma 

la diversa interpretazione di una fotografia può tutt’ora avere pesanti 
conseguenze geopolitiche e umanitarie. C’è o non c’è traccia dell’antico cimitero 

beduino di Koreme, nel Deserto del Negev, nelle foto aeree che gli inglesi della 
RAF scattarono alla fine della Seconda Guerra Mondiale, prima della fondazione 

dello Stato di Israele? Chi sostiene che negli scatti sgranati e nebulosi di 70 anni 
fa non si veda alcun cimitero beduino non sta solo dibattendo i dettagli di vecchie 

fotografie: sta allo stesso tempo dichiarando che le migliaia di famiglie 

palestinesi che vivono tutt’ora nella zona sono abusive e devono essere cacciate 
dalle loro case, a ulteriore testimonianza del terribile potere che possono avere le 

immagini. 

 

Una mostra intensa e con più livelli di lettura, che parla dei nostri lati bui e del 
nostro disperato bisogno di certezze. 

 

Una coproduzione Le Bal (Parigi), Photographers’ Gallery (Londra) e Netherlands 

FotoMuseum (Rotterdam) - Mostra ideata da Diane Dufour con Luce Lebart, Christian 
Delage ed Eyal Weizman e con il contributo di Jennifer L. Mnookin, Anthony Petiteau, 
Tomasz Kizny, Thomas Keenan ed Eric Stover 

  

A Torino dal 27 Gennaio 2016 al 01 Maggio 2016  

LUOGO: CAMERA - Centro Italiano per la Fotografia 
Patrocinio di: MiBACT, Regione Piemonte, Città di Torino 

TELEFONO PER INFORMAZIONI: +39.011.0881150 
E-MAIL INFO: camera@camera.to    SITO UFFICIALE: http://camera.to 

mailto:camera@camera.to?subject=Richiesta%20informazioni.
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La fotografia secondo Wim Wenders:  

"Viviamo al momento" 
 

di Giuseppe Fantasia da http://www.huffingtonpost.it/ 

 

Wim Wenders non si è mai considerato un vero narratore, ma qualcuno che 

ama preoccuparsi delle immagini, siano esse quadri, disegni o fotografie: queste 
ultime lo hanno da sempre interessato e più di qualsiasi altra cosa, persino di più 

della sua attività cinematografica, “perché ogni foto è più dello sguardo di un 
uomo ed è superiore alle capacità del suo fotografo”. Lo spiega chiaramente nella 

prefazione al suo album-saggio, Una volta, che dopo essere stato pubblicato nel 
1993, è di recente tornato nelle librerie grazie alla casa editrice Contrasto. 

 

“Ogni foto è anche un aspetto della creazione al di fuori del tempo e il poter 
fotografare è un atto di presunzione e di ribellione: è troppo bello per essere 

vero, ma è anche altrettanto troppo vero per essere bello”.  
 

 

E’ un’azione priva di conseguenze che avviene in un singolo istante e all'interno 

di una certa relazione tra l’occhio e la macchina fotografica e di tutto questo 
potete averne la prova sfogliando questo libro, un gioiello speciale che farà 

contenti gli estimatori del regista oltre a molti appassionati di fotografia. Ne 

troverete più di trecento, a colori e in bianco e nero, disposte per sequenze e 
accompagnate da sessanta piccole storie, tutte scritte da Wenders, tutte con il 

medesimo incipit (“Una volta”), ma guai a confonderle con le fiabe, perché a lui 
non sono mai piaciute. “Mi infastidiscono, perché ho trovato sempre paurosi e 

terrorizzanti i personaggi, troppo crudeli o inverosimili le situazioni”, si legge 
nell'intervista che apre il volume, rilasciata a Leonetta Bentivoglio in due tempi 

(nel 1991 a Monaco di Baviera e nel 1993 a Berlino), ma in ogni caso quel suo 
particolare ‘C’era una volta’ è da sempre legato ai bambini, perché Wenders è 

interessato a un certo modo di conoscenza, alla loro visione e al loro rapporto 
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con la realtà. Li vuole sempre nei suoi film e anche in ruoli rilevanti perché non 

vuole dimenticarsi come cineasta del loro punto di vista, della loro curiosità e di 
quella innocenza con cui sanno guardare il mondo, ma soprattutto perché sono 

una fonte di ispirazione continua. Vivendo al momento, ovvero senza curarsi del 
passato né del futuro, i bambini sono simili ai fotografi – “che devono avere 

la capacità di vivere per il momento e dentro il momento” – ma mai ai registi – 

“perché in un film è necessario preoccuparsi sempre dell’insieme, della struttura 
generale, di quel che viene prima e dopo e non si è mai liberi di vivere solo il 

momento, ma bisogna mantenersi sempre in rapporto con quel che si è già fatto 
e con quello che si farà tra una settimana o un mese”. 

Fotografare rimane, dunque, per Wenders un’azione quasi infantile, perché 
priva di conseguenze, una di quelle che avviene in un singolo istante e 

all'interno di una certa relazione tra l’occhio e la macchina fotografica. 
Guardando le sue foto (tutte scattate rigorosamente in pellicola) – che restano 

un attimo di “ascolto del vedere”, la traccia di un incontro irripetibile e senza 
seguito con un pezzo di mondo - viene sempre in mente una storia diversa, dal 

momento che la storia può essere differente e non appartenere solo ad 
un’immagine. 

Sono i paesaggi e i grandi spazi illimitati a colpirlo principalmente, 
dall'Europa con la sua Germania (“la mia infanzia”) all'America (“la mia seconda 

vita da adulto”), fino all'Australia, passando per la Russia, l’India e la Cina. Quasi 

mai fotografa persone perché “fare ritratti equivale di solito a fotografare 
persone che ti guardano” e questo non è una cosa che gli appartiene, neanche 

nei film, dove l’inquadratura che gli piace di meno è proprio il primo piano. 
Attraverso i suoi scatti ci fa incontrare personaggi del calibro di Godard, 

Kurosawa, Handke, Scorsese e Coppola, ma nel farlo ci presta i suoi occhi e, 
pertanto, quei grandi li vediamo da dietro, da lontano, sfocati o solo accennati, e 

ciò rende il tutto ancora più particolare. 
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Quelle foto sono delle vere opere d’arte, delle opere pittoriche dove tutto 

accade dentro una cornice che stabilisce un ordine preciso all'interno del quale si 
descrive un pezzo di mondo. Un suggestivo atto creativo volto alla ricerca 

d’identità (ed è questo che le collega maggiormente al viaggiare, altra sua 
grande passione) in cui è fondamentale quella “disposizione” (Einstellung, in 

tedesco), che indica sia l’atteggiamento col quale qualcuno si dispone a qualcosa 

quanto l’immagine che lo stesso produce. Immagini che colpiscono senza 
mai scioccare e che incuriosiscono senza mai totalmente affascinare: 

restano dentro come testimoni di un atto nel tempo nel quale qualcosa viene 
strappato al suo momento e trasferito in una diversa forma di continuità. 

 

 

© Wim Wenders 
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Bologna, Fondazione MAST la fotografia di Jakob Tuggener 
 

Scritto da Redazione di http://www.artemagazine.it/ 
 
 

Seta e macchine, lusso sfrenato e mani sporche dal lavoro, donne seducenti e 
operai sudati, questo è Tuggener 

 

 

BOLOGNA - Inaugurano il 27 gennaio alla Fondazione MAST di Bologna, due 

mostre del fotografo svizzero Jakob Tuggener (1904-1988). Tuggener, come 
spiegato dal direttore della PhotoGallery del MAST, Urs Stahel e co-curatore 

della mostra, è considerato uno dei dieci fotografi industriali di maggior spicco 
che siano mai esistiti.  

La mostra FABRIK 1933–1953 si compone sia di  un nucleo di 150 stampe 
originali,  tratte dal suo importante libro fotografico FABRIK,  saggio unico nel 

suo genere con un approccio critico di grande impatto visivo e umano sul tema 
del rapporto tra l’uomo e la macchina - sia da altri scatti dell’artista che 

affrontano momenti del lavoro nel suo paese. Influenzato dal cinema 
espressionista tedesco degli anni Venti, Tuggener sviluppò una cifra artistica 

estremamente poetica destinata a fare scuola soprattutto nel secondo 

dopoguerra. In FABRIK Tuggener, oltre a ripercorrere la storia 
dell’industrializzazione, cerca di illustrare il potenziale distruttivo del progresso 

tecnico indiscriminato il cui esito, secondo l’autore, era ben evidente vista la 
guerra in corso, per la quale l’industria bellica svizzera produceva indisturbata. 

Accanto alle 150 immagini delle fabbriche il MAST presenta anche le 
proiezioni NUITS DE BAL 1934–1950. Tuggener infatti, affascinato 

dall’atmosfera spumeggiante delle feste dell’alta società, aveva iniziato a 
fotografare a Berlino le dame eleganti e i loro abiti di seta.  Ma è a Zurigo e a St 

Moritz che con la sua Leica, Tuggener, indossando lo smoking, riuscì cogliere le 
misteriose sfaccettature delle NUITS DE BAL.  

http://www.artemagazine.it/rss/itemlist/user/78-redazione
http://www.artemagazine.it/media/k2/items/cache/e67ec824afbc9f855ad850f1b49c5b05_XL.jpg
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Insomma seta e macchine, questo è Tuggener,  il lusso sfrenato e le mani 

sporche dal lavoro, le donne seducenti e gli operai sudati. 

È questo contrasto tra la luminosa sala da ballo e il buio capannone industriale a 

caratterizzare la percezione della sua opera artistica. Tuggener è stato 
riconosciuto quasi subito come un magistrale interprete del nostro mondo, il 

mondo appunto dei forti contrasti.  Il percorso della mostra è arricchito da 

filmati caratterizzati da una regia dinamica e una tecnica di montaggio che deve 
molto alle teorie di Ejzenštejn.        

  

     

   
  

 

             

Vademecum 

Fondazione MAST, via Speranza 40-42, Bologna 

27 gennaio - 17 aprile 2016 - Ingresso gratuito 

Anteprima ad inviti e conferenza stampa mercoledì 27 gennaio 2015 ore 12.00 

Apertura al pubblico mercoledì 27 gennaio 2015 ore 16.00 – 19.00 

Orari di apertura: Martedì–Domenica 10.00 – 19.00 - In occasione di Arte Fiera: Venerdì 29 gennaio 10.00 – 18.00 

Sabato 30 gennaio 10.00 – 24.00 (Art City White Night), Domenica 31 gennaio 10.00 – 20.00 (Visita guidata con il 

curatore Urs Stahel ore 11.30 su prenotazione:segreteria@fondazionemast.org / 051.6474345)  

 

Roberto Salbitani - Storia di un viaggiatore 

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

 
Roberto Salbitani, Il viaggio © 

  

mailto:segreteria@fondazionemast.org
http://candiani.comune.venezia.it/flex/cm/pages/ServeBLOB.php/L/IT/IDPagina/3370
http://www.artemagazine.it/mostre/fotografia/item/238-bologna-fondazione-mast-la-fotografia-di-jakob-tuggener
http://www.artemagazine.it/mostre/fotografia/item/238-bologna-fondazione-mast-la-fotografia-di-jakob-tuggener
http://www.artemagazine.it/mostre/fotografia/item/238-bologna-fondazione-mast-la-fotografia-di-jakob-tuggener
http://www.artemagazine.it/mostre/fotografia/item/238-bologna-fondazione-mast-la-fotografia-di-jakob-tuggener
http://www.artemagazine.it/mostre/fotografia/item/238-bologna-fondazione-mast-la-fotografia-di-jakob-tuggener
http://www.artemagazine.it/mostre/fotografia/item/238-bologna-fondazione-mast-la-fotografia-di-jakob-tuggener
http://www.artemagazine.it/mostre/fotografia/item/238-bologna-fondazione-mast-la-fotografia-di-jakob-tuggener
http://www.artemagazine.it/mostre/fotografia/item/238-bologna-fondazione-mast-la-fotografia-di-jakob-tuggener
http://www.artemagazine.it/mostre/fotografia/item/238-bologna-fondazione-mast-la-fotografia-di-jakob-tuggener
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 Per coerenza di comportamento, aspirazione a mantenere il suo lavoro in una 

condizione di “purezza” rispetto alle contaminazioni del mercato, 
anticonformismo e forte senso di indipendenza personale, Roberto Salbitani, 

dopo essersi imposto, anche grazie alla sua conoscenza del contesto 
internazionale, come uno dei fotografi che negli anni Settanta hanno rinnovato la 

fotografia italiana, ha scelto la strada di una ricerca per molti aspetti solitaria e di 

tono esistenziale. La sua fotografia, profondamente introspettiva, talvolta 
visionaria, critica nei riguardi dei valori e dei comportamenti omologati e 

conformisti che guidano la società contemporanea, indaga il difficile rapporto tra 
l’uomo e l’ambiente in cui vive, ormai distrutto e perduto, sia esso rappresentato 

dalle città in crescita, dalle periferie devastate, dai territori snaturati dal violento 
processo di urbanizzazione contemporaneo, da lui definiti “terre perse”, o da 

luoghi elettivi nei quali cercare di recuperare un rapporto liberatorio con la 
natura.  

Nato a Padova nel 1945, Salbitani inizia a fotografare nei primi anni Settanta 
durante i molti viaggi che compie in Italia, Europa, America come giornalista di 

fotografia. La dimensione del viaggio, degli incontri e delle esplorazioni fuori 
programma, diventa da quel momento una costante del suo modo di porsi in 

rapporto con il mondo. Da sempre intreccia il suo lavoro fotografico con 
l’impegno come insegnante e divulgatore e con l’approfondimento delle tecniche 

di stampa di cui è grande conoscitore e maestro. Fedele al bianco e nero, 

concepisce e produce immagini particolarmente scure e profonde, segnale di una 
visione della realtà molto pensosa e cosciente della condizione non facile che vive 

l’uomo contemporaneo. Fra gli autori che ama vi sono Eugene Smith, Robert 
Frank, Lee Friedlander, Minor White, Walter Chappell, Wynn Bullock, Paul 

Caponigro, Emmet Gowin, tutti fotografi che hanno voluto condurre importanti 
analisi delle contraddizioni della società delle merci e dei consumi e della 

conseguente solitudine che segna le nostre vite, da un lato e che hanno inteso 
narrare l’importanza della natura, bene perduto e insostituibile, dall’altro.  

Il tema della ricerca della libertà percorre tutta l’opera fotografica di Roberto 
Salbitani, in una tensione costante che trova espressione a più livelli. Vi è 

l’insistita indagine, nel tempo, dei segni del malessere che, provocato da un 
violento processo di urbanizzazione e distruzione della natura, imbeve i luoghi e 

le esistenze contemporanee. Vi è anche il sentimento di perdita di un Eden di 
armonia lontano, ignoto, e il conseguente tentativo di riavvicinamento alla 

natura, particolarmente a quella più selvatica e antica, capace di rigenerare 

l’essere umano riportandolo ai significati della propria presenza sulla terra, alle 
proprie più profonde e indicibili pulsioni. Non manca nella sua riflessione il ricorso 

continuo all’immaginazione e al ricordo come forze  liberatorie che possono dare 
il via al sorgere delle immagini. In questa complessità di approccio al mondo 

esterno e al tempo stesso alla propria interiorità, prende un valore particolare lo 
sprofondamento delle sue fotografie in un bianco e nero denso e carico di 

tensioni e di respiri intermittenti, che sembra incarnare il dramma del vivere, un 
modo sentimentale che fa delle immagini un mondo a sé, lontano dalla realtà 

quotidiana. Tutti questi elementi progettuali ed espressivi concorrono a costruire 
una fotografia problematica, critica, composta di figure strappate al buio che 

indagano il reale e contemporaneamente cercano di dare rappresentazione al 
mistero, alla lontananza dei sogni e ai grovigli dell’interiorità dell’autore. Una 

fotografia scura che pare una forma di resistenza. 
 

(note derivate dal saggio Storia di un viaggiatore, in: Roberta Valtorta, Roberto 

Salbitani. Storia di un viaggiatore, PostCart, Roma 2013) 
----------------- 
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Roberto Salbitani - Storia di un viaggiatore, Fotografie di Roberto Salbitani a cura di 

Roberta Valtorta 

Centro Culturale Candiani - Piazzale Candiani, 7 , 30174 Venezia Mestre  

sala espositiva secondo piano - ingresso libero 

dal 5 al 28 febbraio - orario: dal mercoledì alla domenica 16.00 – 20.00 

giovedì 4 febbraio, ore 18.00 - Inaugurazione mostra 

------- 

sabato 6 febbraio, ore 16.30:Incontro/Intervista con Roberto Salbitani 

a cura di Elisabetta Da Lio e Riccardo Caldura. 

Visita guidata alla mostra, ingresso libero 

sabato 13 e domenica 14 febbraio, ore 10.00 – 13.00 e 15.00 – 19.00 

 

Workshop "Il simbolo in fotografia" a cura di Roberto Salbitani nella sala seminariale primo 

piano - tel. 041 2386111 e candiani@comune.venezia.it - iscrizione 80 euro 

 

 

 

Rassegna Stampa del Gruppo Fotografico Antenore  

             www.fotoantenore.org                                       info@fotoantenore.org 
a cura di Gustavo Millozzi 

         www.gustavomillozzi.it                                      gm@gustavomillozzi.it 

 

http://www.fotoantenore.org/
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