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Un po’ di liberty alla biennale della fotografia 
 

Comunicato stampa da http://www.riminitoday.it  

 

 
 

Domenica 5 luglio 2015 inaugura la "Biennale della Fotografia Italiana, anno 

0", curata da Vittorio Sgarbi e con la direzione artistica di Giorgio Grasso. 
L'iniziativa, ospitata presso la Centrale Idroelettrica Taccani di Trezzo 

sull'Adda, si svolge nell'ambito dell'evento "International Contemporary Art" in 
occasione delle iniziative Expo e in collaborazione con lʼ Official Global partner 

Enel Green Power. 

La Biennale rappresenta un evento di respiro internazionale il cui obiettivo è 

quello di porre la fotografia al centro, come strumento per fissare parte del 
nostro patrimonio artistico, politico e culturale. Il ruolo della fotografia, infatti, 

non deve più essere, come fa presente Vittorio Sgarbi, quello di arte ancillare 

sostituta, bensì è necessario che essa riprenda la sua identità in quanto arte 
autonoma ed espressione di massima creatività. 

Fra i partecipanti alla Biennale della Fotografia figura anche il nome di Andrea 
Speziali, esperto e cultore dello stile Liberty in Italia, appassionato di fotografia 

nonché curatore del progetto Italia Liberty (http://www.italialiberty.it/) che 
appare tra i soggetti che prenderanno parte alla Biennale. Speziali partecipa 

alla Biennale con due fotografie tra cui una dedicata a Villa Haydeè, un gioiello 
Liberty situato a Miramare, famosa per il suo caratteristico terrazzo che sfiora 

la spiaggia. 

A testimonianza della passione e dell'attenzione che Speziali nutre per la 

fotografia, scrigno di bellezza e strumento per conservarla, è impossibile non 
citare l'ultimo libro fotografico da lui curato ed edito da CartaCanta 

Editore, Italian Liberty, Una nuova stagione dell'Art Nouveau. 

Il libro, presentato ufficialmente in occasione del Salone del Libro di Torino 

2015, è il frutto del concorso fotografico Italian Liberty, organizzato da 

Speziali con l'obiettivo di censire le architetture Liberty in Italia e di riportare 
alla luce gioielli dimenticati come è, per l'appunto, Villa Haydeè. Il libro si 

presenta come una carrellata di immagini di oltre 100 fotografi di tutta Italia 
che, appassionati e innamorati dell'arte e della cultura, hanno voluto cogliere 

scorci e prospettive inedite di architetture Liberty presenti in tutta la nostra 
penisola, portando così a compimento uno straordinario percorso volto alla 

conoscenza di una corrente artistica affascinante e ricca di bellezza quale è lo 
stile Liberty. Il volume infatti, lontano dai normali canoni descrittivi dei testi 

http://www.italialiberty.it/
http://2.citynews-riminitoday.stgy.it/~media/base/14784803044662/un-po-di-liberty-alla-biennale-della-fotografia.jpg
http://www.riminitoday.it/cronaca/un-po-di-liberty-alla-biennale-della-fotografia-2489211.html
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universitari, permette di compiere un viaggio attraverso opere sconosciute o, 
peggio ancora, dimenticate, e sfrutta appunto la potenzialità espressiva della 

fotografia per rappresentare il Liberty, sinonimo di Grande Bellezza. 

Basilico, visioni di una città 
 

di Fabrizio Villa da http://milano.corriere.it/ 

 

Per la prima volta, raccolte in volume tutte le immagini milanesi dell’artista, 

con ricordi di amici scrittori, designer, architetti. Se ne parla alla Gam 

 

 
shadow 

«Amo questa città come si può amare qualcuno a cui ci lega un vecchio 

rapporto di familiarità e di amicizia. È la città nella quale sono cresciuto. Ha 
dato forma anche alle mie passioni, alle mie speranze, alle mie angosce». Le 

parole di Gabriele Basilico, fotografo architetto scomparso nel 2013 a 70 anni, 
tratte da «La Lettera alla mia città», sono l’introduzione migliore al libro 

fotografico «BasilicoMilano», curato da Giovanna Calvenzi e pubblicato da 
Contrasto, che sarà presentato giovedì alla Galleria d’Arte Moderna. Un 

prezioso contenitore di immagini raccontate attraverso le parole di esponenti 

del mondo della cultura. Registi, giornalisti, artisti, critici, galleristi, architetti, 
storici, hanno testimoniato con un ricordo personale, frutto di incontri e 

condivisioni, la grandezza di uno dei massimi esponenti della fotografia 
italiana. 

 
Assonanze e rimandi 
 

Ne è uscito un libro che è un testamento stilistico, ma anche una sorta di 

romanzo sentimentale scritto con la luce, come Gabriele Basilico sapeva fare. 
Quella stessa luce che gli bastava per raccontare Milano e poi molti altri luoghi 
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del mondo, quasi in un dialogo continuo, fatto di assonanze e rimandi, con la 
città natale. Perché la Milano di Basilico, come nota Marco Belpoliti, così 

deserta, senza uomini e donne, senza automobili e camion, è una città che 
mostra la sua personalità più profonda, che si espone «così com’è, quando noi 

non la guardiamo, quando esiste per se stessa, o solo per l’artista che 
l’osserva». Basilico ha passato una vita intera a ritrarre la costante evoluzione 

della sua città, in una simbiosi mutualistica, fatta di arricchimenti percettivi 
reciproci e di visioni speciali. Oltre 200 fotografie, per lo più in bianco e nero, 

documentano il periodo dal 1973 al 2012, dai quartieri alle fabbriche, dalle 
periferie agli insediamenti industriali fino ai nuovi grattacieli componendo 

un’opera che - scrive Roberta Valtorta, storica e critica della fotografia - «è una 

guida fondamentale per la comprensione del non facile percorso compiuto dalla 
città nel passaggio dalla modernità alla postmodernità». 

 
Come fanno i pescatori 

 
Il lavoro di Basilico non è solo fatto di perfezione tecnica, visione stilistica, 

composizione e inquadratura. Dietro ogni scatto, c’è l’idea della fotografia 
quasi come un dovere, morale ed etico, un «mandato sociale» che lo ha spinto 

a privilegiare proprio la fotografia di architettura. Poi c’è il tempo, elemento 
che Basilico rispetta anche con lunghe attese al fine di ottenere il risultato 

desiderato. «È Lui sotto il ponte, sì, ma della Ghisolfa, in appostamenti lunghi, 
come fanno i pescatori quando buttano l’amo e poi aspettano», lo ricorda, o lo 

immagina, il gallerista Massimo Minini. «Chi sa se anche Lui leggeva la 
Gazzetta attendendo che se ne andasse l’ultimo veicolo, l’ultimo pensionato 

(anche lui con la rosa Gazzetta)». Robert Capa diceva:«Ama la gente e faglielo 

capire», Gabriele Basilico ha amato Milano e questo libro lo fa capire, ancora e 
meglio. 

  

 Gabriele Basilico 

 

 
Vivian Maier, la mostra al MAN di Nuoro 
 
di Angela Iannone  da http://www.artsblog.it/ 

 

 

http://www.artsblog.it/author/4277/angela-iannone
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"Vivian Maier, Street Photographer". E' la prima mostra in Italia dedicata a 
Vivian Maier, grande fotografa americana del Novecento, poco conosciuta ma 

dal talento inequivocabile. 
La personale si terrà al Museo MAN di Nuoro, dal 10 luglio al 18 ottobre 

2015; per l'occasione saranno presentati per la prima volta i suoi lavori, circa  
120 foto, una decina di filmati e una serie inedita di provini a contatto. 

Un'artista rimasta nell'anonimato per molti anni, fino al 2007, quando venne 
scoperta  per caso da un giornalista,  John Maloof, che comprò una cassa di 

suoi negativi e altro materiale ad un'asta. Incuriosito dal talento di questa 
donna, si mise alla ricerca di notizie e scoprì che Vivian Maier era stata una 

bambinaia con la passione per la fotografia. Molto più che una passione, a 

vedere dai suoi scatti. 

Un'antesignana della street photography, sebbene si dilettò anche in una 

serie di splendidi autoritratti.  
Le foto esposte al MAN appartengono principalmente agli anni Cinquanta e 

Sessanta e mostrano scene di vita quotidiana dove i protagonisti sono passanti 
più o meno consapevoli della macchina fotografica. E' la distanza la forza delle 

immagini di Vivian Maier, una distanza giusta che ci rende partecipi 
dell'immagine, ma con discrezione. 

La mostra è realizzata in collaborazione con diChroma Photography e curata da 
Anne Morin, che ha voluto raccontare con un'attenta selezione dei materiali 

un'artista molto particolare, capace di mettere a punto migliaia di scatti e non 
partecipare mai a una mostra né ambire a neanche una pubblicazione. Il suo 

archivio conta infatti più di 150mila negativi, una miriade di pellicole non 
sviluppate, stampe, film in super 8 o 16 millimetri, registrazioni, appunti e altri 

documenti di vario genere che la tata "francese" (la madre era originaria delle 

Alpi Provenzali) accumulava nelle stanze in cui si trovava a vivere, custodendo 
tutto con grande gelosia. 

In occasione della mostra “Vivian Maier Street Photographer” il Museo MAN 
promuove un programma di laboratori estivi per i bambini dai 4 ai 12 anni 

incentrati sul gioco e sull'apprendimento delle forme artistiche attraverso la 
fotografia.I laboratori, a cura di Miriam Cossu e Monica Sotgiu, avranno come 

luogo di ritrovo il Museo MAN e si svolgeranno successivamente negli spazi 
didattici dell’edificio ex Asl. La partecipazione è gratuita. 

 

 

http://www.museoman.it/it/mostre/mostra/Vivian-Maier/
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Se Capa avesse avuto un drone 

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

 

"Se le tue foto non sono buone, vuol dire che il tuo drone non era abbastanza 
vicino". Quanto ci vorrà prima che questa nuova formula sostituisca il classico 

comandamento di Capa, il mantra che ogni fotoreporter ha scandito almeno 
una volta nella vita? 

 

 
Piccione con macchina fotografica. Bundesarchiv Bild 

183-R01996 licenza Creative Commons CC BY-SA 3.0 de 
 

All'indomani di quella strage di fotogiornalisti che nell'aprile 2011, a 

Misurata, in Libia, si portò via Tim Hetherington e Chris Hondros (Guy Martin e 
Michael Christopher Brown rimasero feriti), un columnist del New York Times, 

David Carr, ricordò quello che si poteva un tempo chiamare appunto il 

"postulato Capa del fotogiornalismo", ovvero che "le armi da guerra cambiano, 
ma i fotoreporter devono continuare ad essere lì dove le bombe cadono". 

E chi l'ha detto? Forse sta già accadendo il contrario. Sicuramente sta già 
accadendo, qui e là, per ora lontano dai campi di battaglia. 

Mi dicono che i nuovi paparazziusano elicotterini readiocomandati per 
violare la privacy dei personaggi da cassetta. Anche in Italia, paese lento a 

cogliere le novità, è stato necessario regolamentare il traffico dei robottini volanti. 
Giorni fa, assieme agli altri membri di giuria di un premio fotografico, 

sfogliavo centinaia di portfoli di concorrenti, e di uno ho riconosciuto 
immediatamente i segni tipici delloscreenshot da Google Street View. 

Era un premio dedicato alla street photography e il nostro partecipante 
aveva correttamente ragionato sul fatto che la vera street photography di oggi, 

sicuramente quella più popolarmente conosciuta e consumata, è quella presa 
dall'occhio di mosca automatico della Google Car. Anche operazioni di "ri-

mediazione" artistica da Google Street ormai non sono più una novità. 

Ma che cos'è, appunto, la sfera di fotocamere della Google Car se non un 
drone che fastreet photography seriale? I droni veri e propri, gli aerei 

bombardieri senza pilota, telecomandati sul Pakistan da un aviatore militare 
che sta a Tucson Arizona, manovra unjoystick masticando gomme e quando 

finisce il turno come un impiegato si mette la giacca esce e porta i bambini a 

www.smargiassi-michele.blogautore.repubblica.it
http://inchieste.repubblica.it/it/repubblica/rep-it/2015/06/29/news/droni_mania-117132428/?ref=HREC1-31
http://www.repubblica.it/cronaca/2015/06/20/foto/sardegna_reportage-117302677/1/?ref=HRESS-30#1
http://smargiassi-michele.blogautore.repubblica.it/files/2015/06/Fotopiccione.jpg
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mangiare da Denny's; i droni militari, dicevo, rimandano sempre alla base 
immagini di guerra. 

Che a quelle quelle foto militari e utilitarie si affianchino presto o tardi foto 
di reportagetelecomandati, è questione di tempo, solo di tempo, e anche poco. 

Immaginate: un campo di battaglia dove robot volanti dotati di vista, 
alcuni devastano e altri fotografano le devastazioni, da vicino, molto da vicino, 

come voleva Capa...Tutta una cosa fra macchine... 
 

    
 
Ma le vittime no, le vittime ci sarebbero ancora. Non si fa una guerra coi 

droni solo per distruggere altri droni: non sarebbe più una guerra, ma 
unvideogame. 

Si fa la guerra per colpire il nemico, il corpo del nemico. Se sul campo di 
corpi autentici restano solo quelli dei civili, ebbene, sarà guerra ai civili. Non è 

una novità neanche questa, da secoli. E dunque il grado zero della guerra, ciò 
che fa di una guerra una guerra, ci voleva poco ad arrivarci, è l'esistenza della 

vittima, del morto in carne ossa e sangue sparso. 
La defezione del testimone seguirà a ruota la defezione dell'aggressore? Se 

fosse così, non avremmo il sospetto che stessero anche prima dalla stessa 
parte? E dopo, lo chiameremo ancora fotogiornalismo, come chiamiamo ancora 

guerra quella dei droni? 
Dobbiamo gratitudine e ammirazione ai fotoreporter che cercano di essere 

"abbastanza vicino", coi loro corpi oltre che con gli occhi. E non è giusto dare 

per scontato che il loro mestiere sia spinto solo da una vocazione al martirio, 
magari autoappagante. 

Uno dei fotografi feriti in quel giorno tragico a Misurata, Brown, scrisse 
poi: "non appena venni colpito, l'unica cosa che mi passò per la mente fu che 

non ne valeva a la pena. Voglio dire, tutto questo per tornare a casa con 
qualche foto di tipi armati che si sparano?". 

Non saprei cosa rispondetgli. Non possiamo pretendere con 
leggerezza che facciano tutto questo per noi, magari per disprezzarli, poi, 

quando lo fanno, mostrandoci foto che ci sconvolgono, e allora arricciamo il 
naso "ma questa è pornografia di guerra!". 

L'alternativa, però, sono i soldati-fotografi con la videocamera sull'elmetto, 
come accadde a Fallujah, la guerra che si fa il selfie. Oppure, i droni 

fotogiornalisti. Vogliamo questo? 
L'alternativa vera sarebbe che non ci fossero più luoghi con tipi che si 

sparano fra di loro, a cui andare "abbastanza vicino". Ma un mondo senza 
guerre sta in un posto che neppure i droni possono raggiungere. 

 

Tag: Chris Hondros, David Carr, drone, Google car, Google Street View,  
Guy Martin, Michael Christopher Brown, Robert Capa, street photography,  

Tim Hetherington 
Scritto in after photography, fotogiornalismo, guerra | Commenti 

http://smargiassi-michele.blogautore.repubblica.it/tag/chris-hondros/
http://smargiassi-michele.blogautore.repubblica.it/tag/david-carr/
http://smargiassi-michele.blogautore.repubblica.it/tag/drone/
http://smargiassi-michele.blogautore.repubblica.it/tag/google-car/
http://smargiassi-michele.blogautore.repubblica.it/tag/google-street-view/
http://smargiassi-michele.blogautore.repubblica.it/tag/guy-martin/
http://smargiassi-michele.blogautore.repubblica.it/tag/michael-christopher-brown/
http://smargiassi-michele.blogautore.repubblica.it/tag/robert-capa/
http://smargiassi-michele.blogautore.repubblica.it/tag/street-photography/
http://smargiassi-michele.blogautore.repubblica.it/tag/tim-hetherington/
http://smargiassi-michele.blogautore.repubblica.it/category/after-photography/
http://smargiassi-michele.blogautore.repubblica.it/category/fotogiornalismo/
http://smargiassi-michele.blogautore.repubblica.it/category/guerra/
http://smargiassi-michele.blogautore.repubblica.it/2015/07/01/se-capa-avesse-avuto-un-drone/#comments
http://smargiassi-michele.blogautore.repubblica.it/files/2015/07/Droni.jpg
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Ad Arles il Congo di Majoli-Pellegrin 
 

di Chiara Rencati da http://www.ansa.it/ 
 

Foto dell'Africa lontane da stereotipi, esposte fino a settembre 
 

 
 

 Il racconto per immagini di una serie di viaggi in terra subsahariana, che tenta 
di lasciarsi alle spalle lo sguardo "un po' antropologico dell'uomo bianco che va 

in Africa", per tentare di raccontare un Paese, i suoi scorci, la sua gente e i 
suoi riti. 'Congo', opera collettiva dei due fotografi italiani dell'agenzia 

Magnum, Alex Majoli e Paolo Pellegrin, è esposta per la prima volta al festival 
dei Rencontres di Arles, nel sud della Francia. 

"E' una mostra che io trovo molto bella, con grandi spazi - racconta all'ANSA 
Majoli, incontrato a Parigi alla presentazione del libro che raccoglie le immagini 

esposte - in cui possiamo mettere i nomi, le didascalie, portare diverse voci, 
anche grazie a due grandi muri di collage, in un'installazione molto artistica e 

sperimentale". L'obiettivo di fondo non è tanto mostrare la propria visione del 
Congo, ma offrire al visitatore degli spunti: "Non siamo qui per imporre la 

nostra lettura, puntare una pistola alla tempia e dire 'ecco, guarda, questo è il 

Congo' - aggiunge - ma vogliamo che la gente si diverta, resti stupita, lasci il 
proprio cervello andare dove vuole. C'è un dinamismo, ma senza giudizi". 

Le immagini esposte sono frutto di diversi viaggi, tre o quattro di circa tre 
settimane ciascuno, fatti per la maggior parte insieme, "stando nello stesso 

hotel, mangiando insieme", ma con la volontà di valorizzare le differenze del 
lavoro di ciascuno e le diverse forme dell'arte fotografica. "La maggior parte 

dei paesaggi, delle panoramiche, sono di Paolo, perché lui da anni lavora su 
quel genere, mentre le scene di gruppo, quelle che definirei più teatrali, di 

solito sono mie - spiega ancora Majoli - Abbiamo scattato sia in digitale sia su 
pellicola, un po' in bianco e nero e un po' a colori. Non abbiamo voluto darci 

dei limiti tecnologici". Un approccio che va al di là del fotogiornalismo in senso 
stretto, legato all'attualità e ai suoi ritmi frenetici, in linea con la filosofia dei 

Rencontres di Arles, che come ogni estate, da oggi a fine settembre, mettono 
in mostra e raccontano attraverso workshop, conferenze e concorsi, le 
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evoluzioni della fotografia nel mondo contemporaneo. "Il nostro non è un 
festival di fotografia giornalistica propriamente detta, ma si apre a tutti i 

fotografi che scelgono linguaggi artistici per raccontare il mondo che ci 
circonda - spiega all'ANSA il direttore della rassegna francese, Sam Stourdze - 

Vogliamo offrire molti sguardi sul nostro mondo, sulla vita che ci circonda, ma 
con forme speciali dell'esposizione, della creazione, e con il respiro del tempo 

lungo".(ANSA) 

La Fotografia Francese del Novecento 
 

Comunicato Stampa CRAF 

 

La mostra comprende un'ampia selezione degli Autori che hanno caratterizzato 

la Fotografia Francese del Novecento attraverso una serie di preziose 
opere che provengono  da prestigiose collezioni come quella del la Fratelli 

Alinari di Firenze, dalla Galleria Civica di Modena, dalle Gallerie Paci 
Contemporary, Massimo Minini e dal Museo Ken Damy di Brescia, da Martini e 

Ronchetti di Genova, dalla Scuola di Fotografia nella Natura di Roma, dal 
Château d'Eau, Pôle photographique de Toulouse nonché dall'archivio del CRAF 

e da e collezioni private. 

Il Comitato Scientifico che l'ha curata comprende Claude Nori, Jean Marc 
Lacabe, Walter Liva, e Roberto Salbitani. 

La mostra si compone di 140 opere che le diverse collezioni e archivi hanno 
raccolto nel corso del tempo, rappresentando così in modo esaustivo la 

fotografia francese del XX° Secolo, introdotta da un prologo iniziale sulla 
fotografia del XIX secolo. 

 

 
Lucien Clergue, Pablo Picasso nella spiaggia di Cannes, 1965 

 

I capitoli che seguono al prologo iniziale sono: L'inizio del Secolo, Atget e il 
surrealismo; (Paul Nadar, Robert Demachy, Jacques Henri Lartigue, Florence 

http://www.google.it/url?sa=t&rct=j&q=&esrc=s&source=web&cd=4&cad=rja&uact=8&ved=0CDkQFjAD&url=http%3A%2F%2Fwww.galeriechateaudeau.org%2F&ei=uK2AVOnrLZTvaNLIgMgD&usg=AFQjCNHmFyLKS9zOVyiJdgq2v9QeVgXf3w
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Henri, Man Ray, Emmanuel Sougez, André Kertesz,  Pierre Molinier, Cesar 
Domela-Nieuwenhuis, Brassai, George Hugnet, Mark Lacroix,…); La fotografia 

umanitaria il fotogiornalismo (Gaston Longet, Henri Cartier Bresson, Willy 
Ronis, Edouard Boubat, Jean Philippe Charbonnier, Robert Doisneau, Izis 

Bidermanas, Marc Riboud, Paul Almasy, Jean Philippe Charbonnier, Daniel 
Frasnay, Jeanine Niepce, Gilles Peress, Martine Franck, Philippe Salaun, Leon 

Herschtritt, Guy Le Querrec, Bruno Barbey, Raimond Depardon, Alain Nogues, 
Regis Bossu, Susannah Wilshire Torem, Alain Keler, Klavdij Sluban,,…); I 

fotografi artisti (Lucien Hervé, William Klein, Frank Horvat, Etienne Bertrand 
Weill, Jeanloup Sieff, Irina Ionesco, Lucien Clergue, Pierre Vallet, Bernard 

Faucon, Jean Luc Tartarin, William Ropp, Jean Pierre Gilson, Sarah Moon, 

William Ropp; l'apparire di Contrejour e della nuova fotografia francese (Claude 
Nori, Jean Dieuzaide, Arnaud Claas, Claude Batho, John Batho, Francois Le 

Diascom, Pierre de Fenoyl, Denis Roche, Jean Pierre Gilson, Bernard 
Plossu,Denis Brihat; La fotografia francese contemporanea.(Vincent Debanne, 

Charles Freger, André Mérian, Dorothée Smith, Olivier Metzger, Paul Thorel, 
Gael Bonnefon, Dannis Darzazq, Richard Pak, Richard Dumas, Marie Maurel de 

Maillé, Eric Rondepierre, Jean Turco, Christoèher Clark e Virginie Pougnaud, 
Pierre Louis Martin, Gilbert Garcin, Laurent Millet) 

. 

 
Alain Keler. Dopo l'attentato contro Charlie Hebdo, 08.02.2015 

 

Il catalogo avrà il Patrocinio dell’Ambasciatrice di Francia a Roma Catherine 
Colonna, del Ministro dei Beni Culturali Dario Franceschini, conterrà un saluto 

del Presidente della Provincia di Pordenone Claudio Pedrotti e una prefazione di 
Anne Cartier Bresson sulla Fotografia del XIX° e XX° ssecolo.  
 

Testi di Roberto Salbitani (La fotografia umanitaria); di Claude Nori 

(L’esperienza di Contrejour,); di Jean Marc Lacabe (Il Chateau d'Eau), infine 
Walter Liva riassumerà le tematiche affrontate e presenterà gli Autori in 

mostra. 
 
24 luglio – 27 settembre 2015     Spazi Espositivi della Provincia, Pordenone 
Orario: martedì al venerdì 15.00 – 19.00; sabato e domenica 1 
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La fotografia e l'eco dell'assenza 
 
di Luca Fiore da http://www.tracce.it/ 

 

«Di che è mancanza questa mancanza, cuore, che a un tratto ne sei pieno?». È 

la domanda su cui, quest'anno, la kermesse riminese scommette tutto. 
L'abbiamo rivolta ad alcune personalità. Qui la risposta del fotografo Guido 

Guidi 

  
Guido Guidi, classe 1941, è uno dei maestri della fotografia d’autore in Italia. 

Allievo di Carlo Scarpa e Italo Zannier, è stato tra i primi a fotografare il 
paesaggio marginale e antispettacolare della provincia. Nel 2014 è stato 

invitato a realizzare una retrospettiva della sua opera dalla Fondazione Henri 
Cartier Bresson di Parigi. 

 
«Di che è mancanza questa mancanza, cuore, che a un tratto ne sei 

pieno?». Le è mai capitato di sentirsi così: pieno di questa mancanza? 
Capita, certo che mi capita. È per questo che fotografo. Non so di quale 

mancanza parli Luzi. Fotografare per me è qualcosa che ha a che fare con il 

mito di Eco, quel personaggio condannato dagli dei a dover ripetere solo le 
ultime parole che sentiva dire, senza poter dire qualcosa di proprio. Luzi 

stesso, parlando della poesia, parlava di una sorta di ecolalia...  
 

Che cosa significa? 
È il corrispettivo del narcisismo. Narcisismo ed ecolalia: due facce della stessa 

medaglia. La fotografia è, in qualche modo, più vicina all’ecolalia che non al 
narcisismo. E in questo senso potrebbe collegarsi all’assenza, la mancanza... 

 
E come la fotografia viene incontro a questa esigenza? 

Fotografare un paracarro, un albero, una persona... È un modo di incontrare 
qualcosa o qualcuno. Un modo di identificarsi con l’altro. 

 
Wim Wenders ha detto della fotografia che sulla pellicola si imprime 

una traccia del fotografo. Un’immagine non dei suoi lineamenti 

esteriori ma del suo cuore...  
Forse è una formulazione un po’ eccessiva, barocca. Deriva poi da quel che 

diceva Henri Cartier Bresson: «Si tratta di mettere sullo stesso asse l’occhio, la 
mente e il cuore». È un concetto che prende da André Breton, il surrealista, 

che diceva che fotografare è un modo per vivere. 
 

Senza fotografia l’incontro con l’altro è impossibile? 
No, è possibile. La fotografia ti aiuta all’incontro. È un modo per incontrare 

l’altro, per prendersi cura dell’altro, oltre che di se stessi. Prendendosi cura 
dell’altro, ti prendi cura anche di te, del tuo cuore. C’è un detto coniato da 
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Cosimo De’ Medici: il pittore dipinge sé stesso. Sarabbe una forma di estremo 
narcisismo. Una sorta di gabbia che ti costringe dentro ai tuoi limiti, al recinto 

del tuo corpo. L’incontro con l’altro invece è fondamentale. Per me il fotografo 
o il pittore sono una sorta di medium. Tendono a spostarsi da stessi per 

entrare negli altri, nel mondo esterno. Se no che senso avrebbe fare quello che 
facciamo? Parlare di se stessi, alla fine, è noioso. 

 
L’incontro con l’altro alla fine avviene? 

Si tratta sempre di un tentativo di congiungersi all’altro. Ed è quasi sempre un 
insuccesso. Ma il tentativo ti permette di illuderti di riempire quella mancanza 

di cui parliamo.  

 
La mancanza non è mai colmabile? 

Io parlo da laico. Per me la religione dell’arte sostituisce quella ufficiale. Però è 
chiaro che neanche la religione dell’arte, come qualsiasi religione, è suffici 

 
 

C'era una volta una fotografia 

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

 

Impariamo dai bambini, a difenderci dalle fotografie. Lo sanno fare meglio di 
noi. 

 

Michele Smargiassi, Modena 2014. Licenza Creative Commons  

 

I deprecatori del tempo presente paventano disastri immani a causa della 
sovrabbondanza di immagini che, a dir loro, ci investe e ci sovrasta nell'era 

della condivisione. 

Su questo pregiudizio apocalittico parecchio sovrastimato tornerò presto. 
Oggi vi racconto una bella esperienza che mi rassicura un po' anche sulla 

nostra capacità di affrontare immagini di cui non abbiamo il pieno controllo. 

www.smargiassi-michele.blogautore.repubblica.it
http://smargiassi-michele.blogautore.repubblica.it/files/2015/07/FotoperSimona.jpg
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Devo dire ancora una volta grazie a Simona Guerra per l'idea. Un giorno mi 
telefona e mi chiede una fotografia, per un laboratorio in una scuola. 

Una foto di un interno, mi dice, una stanza abbastanza semplice e tuttavia 
un po' enigmatica, insomma che non sia una foto già risolta e autoevidente, 

come sono spesso un ritratto o un paesaggio. 
Anche lei teme l'aggressione delle immagini. Dice "a scuola non c’è più 

tempo né modo per insegnare tecnica o storia ma le immagini invadono i 
bambini ogni giorno. Loro sono in grado di capire come agiscono? Perché 

arrivano al loro cuore? Chi le usa per parlare a loro con che scopo lo fa? Perché 
così tante? Come possono usarle al meglio? Se non lo sanno gli adulti 

figuriamoci i bambini!". 

Le mando questa mia che vedete qui sopra. Un salotto deserto. In realtà è 
l'anticamera di un medico. Per me è carica della tensione fra il suo aspetto 

rassicurante, familiare, e l'ansia della sua funzione reale. Ma non credo che lo 
possa capire qualcuno oltre a me. Simona mi dice che va benissimo, la 

aggiunge alle altre che ha già raccolto. 
Poi mi scrive che il laboratorio, con i bambini di quarta elementare, è 

andato splendidamente.  Ha conservato i testi che i bambini hanno scritto su 
ogni singola foto. 

A loro, se capisco bene, era stato chiesto non di descrivere né di interpretare 
l'immagine, ma di scrivere, semplicemente, i pensieri che l'immagine suscitava 

in loro. Ecco quel che hanno scritto sulla mia foto. 
Tanto tempo fa c’era in un piccolo paesino una casa con una camera, un 

tappeto, delle sedie, un vaso di fiori ecc. Era abitata da due anziani e di notte, 
mentre loro dormivano, gli oggetti di quella camera danzavano e facevano 

festa. Una notte gli anziani sentirono dei rumori e andarono a controllare in 

tutta la casa che cosa li provocasse. Quando entrarono nella camera a 
ispezionare, improvvisamente, gli oggetti si rimisero tutti al loro posto. Ogni 

notte era la stessa storia così, dopo una settimana, gli anziani si resero conto 
che non c’era niente e che potevano dormire tranquilli. 

Oggi sono andata a visitare una casa antica e povera. La stanza che mi 
piaceva di più era una specie di salotto. Mentre i genitori parlavano con il 

proprietario io mi sedetti su una sedia e mi feci delle domande a mente. Ho 
fatto finta che gli oggetti mi parlassero e mi sono divertita un sacco. Voglio 

andarci ancora in quella bella casetta divertente. 
La storia di questa fotografia è quella di alcune sedie che scherzano con un 

tappeto rosso: “Sei bellissima tappeto rosso, dovresti essere una modella”; e il 
tappeto rosso risponde: “Se lo dite voi allora faccio la modella”. Tutti ridevano 

per i loro scherzi e vissero ridendo. 
Cosa hanno in comune queste tre scritture? Sono tre favole. Tutte e tre 

animano gli oggetti che la fotografia mostra. Tutte e tre neutralizzano l'ansia 

del luogo sconosciuto (che invece per me è l'ansia di un luogo troppo 
conosciuto) costruendo una narrazione. 

Il terzo testo, il mio preferito, racconta appunto la "storia di questa 
fotografia". Abbraccerei la bambina o il bambino che ha esordito così. Prima di 

tuffarsi dentro gli oggetti che appaiono nella foto, ha visto l 'oggetto fotografia. 
Come se dicesse: ora vi racconto qualcosa di incredibile, ma oh, fate 

attenzione, è solo una fotografia. 
Ma anche gli altri due testi, a ben guardare, "incorniciano" quel che 

vedono. Il primo lo fa calandolo in una forma narrativa artificiale, dotata di 
regole, la struttura della fiaba classica, con prologo, descrizione, evento, 

scioglimento e anche un accenno di morale. Il secondo lo fa inserendo 
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esplicitamente una visione immaginaria dentro un racconto realistico, come un 
gioco di scatole cinesi. 

Tutti e tre, insomma, si rendono conto di avere sotto gli occhi non una 
finestra sulla realtà, ma un testo, e lo trattano come un testo visuale, da 

decifrare, magari per partire poi in un volo di fantasia verso suggestioni, 
immaginazioni, che però a quel punto, è chiaro, appartengono solo a chi li 

pensa e non fanno parte della "realtà" fotografata, anzi sono in qualche modo 
la replica e la sottolineatura della sua artificiosità di immagine. 

La giusta distanza, il giusto estraniamento, prima di passare 
all'interpretazione e all'uso, e poi gli strumenti appropriati per l'uso. Che cosa è 

il senso critico, se non questo? I bambini ce l'hanno, altro che ingenuità 

infantile, forse è una dote naturale. Speriamo che la scuola non gliela 
distrugga... 
 

Tag: fotografia, interpretazione, Scuola, Simona Guerra 

Scritto in affari miei, creatività, cultura visuale, Curiosità, Scuola | Commenti 
 

La fotografia in Italia: uno specchio appannato 

 
di Massimiliano Monnecchi/collezionare fottografia da http://www.collezionedatiffany.com/  

 

                           

Il critico Roberto Mutti, protagonista assieme a Fabrizio Capsoni ed Ettore Molinario del dibattito                                          

sul collezionismo di fotografia che ha chiuso l'edizione primaverile del Photofestival 2015 

 

«Se si potrà trovar migliore definizione per descrivere lo stato della 
Fotografia in Italia? Ce lo dirà il Tempo! Adesso è come lo specchio della 

nostra Cultura, un po’ appannato». Questa è la nota con cui il critico Roberto 
Mutti ha salutato, quasi simbolicamente, il pubblico intervenuto al dibattito 

sul collezionismo di fotografia organizzato dalla Galleria Pisacane Arte e 
che, il 20 giugno scorso, ha chiuso la sezione primaverile di Photofestival 

2015. Moderata dal fotografo e curatore Fabrizio Capsoni, la conversazione, 
che oltre a Mutti – da poco direttore delDipartimento di Fotografia di Finarte – 

ha visto anche la partecipazione del collezionista Ettore Molinario, ha messo 
subito in evidenza la differenza principale che esiste tra il mercato italiano e 

http://smargiassi-michele.blogautore.repubblica.it/tag/fotografia/
http://smargiassi-michele.blogautore.repubblica.it/tag/interpretazione/
http://smargiassi-michele.blogautore.repubblica.it/tag/scuola/
http://smargiassi-michele.blogautore.repubblica.it/tag/simona-guerra/
http://smargiassi-michele.blogautore.repubblica.it/category/affari-miei/
http://smargiassi-michele.blogautore.repubblica.it/category/creativita/
http://smargiassi-michele.blogautore.repubblica.it/category/cultura-visuale/
http://smargiassi-michele.blogautore.repubblica.it/category/curiosita/
http://smargiassi-michele.blogautore.repubblica.it/category/scuola/
http://smargiassi-michele.blogautore.repubblica.it/2015/07/03/cera-una-volta-una-fotografia/#comments
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quello degli altri Paesi. Differenza, ha commentato Roberto Mutti, che si lega 
principalmente «alla base culturale in cui è cresciuta la fotografia e alla 

condivisione della conoscenza di questa arte». E, facendo un paragone con 
Francia ed Inghilterra, che hanno dato i natali alla fotografia, ha sottolineato 

come in Italia questa non abbia ancora raggiunto una vera e propria 
autonomia dalle altre arti. Situazione, ha proseguito Mutti, che riflette a 

pieno quello che è lo stato delle Istituzioni e quindi del mondo della critica 
fotografica nel nostro Paese. «In Italia – ha commentato il critico – non ci 

sono molti luoghi autorevoli dove poter educare la società, di cui faccio parte 
anch’io, a questo genere di arte, e quindi non è possibile pretendere un 

approccio diverso dall’attuale quando si parla di fotografia. Tanto più quando si 

parla di autori e del contesto che ha generato quell’immagine». Risulta quindi 
evidente che anche gli addetti ai lavori mancano di una formazione 

culturale, sia che si parli di galleristi, di autori o di critici. 

In Italia manca una cultura della fotografia… 

 La mancanza, in Italia, di una cultura fotografica è stata uno degli elementi 

ricorrenti nel dialogo conEttore Molinario che, parlando delle proprie 
esperienze, ha affermato: «Da collezionista, anche se ho sempre agito “di 

pancia”, se non avessi avuto costanza e curiosità per la storia e la tecnica della 
Fotografia, oggi non riuscirei neanche a capirne l’evoluzione e tanto meno ad 

individuare quello che potrebbe diventare un autore significativo in futuro. Se 
non conosci non apprezzi. Tanto meglio investire in qualcos’altro!». Una 

carenza di cultura e di informazione, solo in parte calmierata dall’avvento di 
internet, come ha sottolineato sempre Molinario. «Senza il web – ha affermato 

– non avrei modo d’informarmi così bene. Sarei ancora qui a cercare di capire 
la storia, la veridicità e, non ultima, la quotazione di una fotografia o di una 

stampa». La questione dell’accrescimento culturale parte, come ha aggiunto 

Mutti, anche dalla base dell’insegnamento della Fotografia, in quanto arte e 
mestiere che va studiato e conosciuto attraverso un percorso didattico -pratico 

«e costantemente approfondito», sostenendo le parole di Molinario sulla 
rivoluzione portata da internet. 

 

Un momento dell’incontro alla Galleria Pisacane Arte- Milano. Da sx: Ettore Molinario, Fabrizio Capsoni e Roberto Mutti 

http://www.collezionedatiffany.com/wordpress/wp-content/uploads/2015/07/IMGP5019.jpg
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 …ma anche una cultura di mercato 

 Quello “culturale”, però, è solo uno dei mali che affligge, nel nostro Paese, 
un mercato della fotografia che stenta a decollare anche a causa degli 

intermediari (galleria & co.) che vi operano e verso i quali, i tre relatori, hanno 
avuto parole di rimprovero. In primo luogo per tutti quegli addetti che non 

credono/puntano ad un rapporto di medio-lungo termine con i fotografi. 
«Spesso – ha messo in evidenza Roberto Mutti – non c’è fermezza di rapporti o 

coerenza nella scelta delle collezioni.  Per non parlare dei prezzi: in Italia 
manca una vera e propria regolamentazione». Non meno duro l’intervento di 

Fabrizio Capsoni, che ha sottolineato come in Italia servirebbero più 

«addetti che si comportano da mecenati che non mercanti attenti solo 
alle mode del momento». Un problema, questo, è bene dirlo, che in Italia 

non affligge solo il mercato della fotografia, ma quello dell’arte in generale. 
«Questo è l’effetto – ha aggiunto a tal proposito Molinario – di quanto detto 

sulla cultura fotografica in Italia». Lo specchio di ciò, ha aggiunto, sono proprio 
le gallerie ed i galleristi, spesso più attenti alla resa economica di un autore nel 

breve periodo che non ai frutti che potrebbero raccogliere nel tempo: «E’ un 
susseguirsi di autori, anche interessanti, ma che non permangono. Quindi non 

hai modo di conoscerli per apprezzarne il lavoro». La conseguenza è una 
scarsa attenzione verso l’autore meno conosciuto che rappresenta per il 

sistema delle gallerie in Italia un investimento troppo rischioso rispetto ad 
Autori conosciuti ed affermati. 

 Una nota dolente chiamata “tiratura” 

 Parlare di mercato e collezionismo, non poteva che portare la discussione su 
temi caldi come quelli della riconoscibilità e del valore di un’opera fotografica. 

Argomento delicato su cui è intervenuto prontamente Roberto Mutti facendo 

riferimento al suo lavoro da Finarte: «Sto preparando una prossima asta di 
Fotografia, che si terrà a novembre, e se una stampa non porta una firma e un 

timbro, oltre alla certificazione, la scarto a priori. E’ un’opera sconosciuta». 
Mentre Molinario ha detto la sua su un’altra questione sempre molto dibattuta 

nel mondo della fotografia: quella della tiratura: «E’ un tema che si lega 
molto anche all’autore, nel senso che dipende dal tipo di lavoro che fa o ha 

fatto». «I fotografi di 100 anni fa – ha aggiunto in merito Roberto Mutti – non 
si ponevano queste questioni, erano più attenti ad altre cose, era un altro 

genere di fotografo e di fotografia. In questo caso si parla di stampe, di carte, 
di dagherrotipia, di lastre di vetro, comunque di oggetti che hanno un’altra 

storia rispetto alle “tirature limitate”». Tutti d’accordo, però, sul fatto che la 
scelta della tiratura limitata rappresenta un impegno importante, 

soprattutto da parte dell’autore. «Non sono poi così infrequenti gli “sforamenti” 
di tiratura – ha affermato ancora Mutti -, ma sinceramente ci rimette l’autore. 

Un po’ come i falsi: ma ne vale davvero la pena?». «In questo periodo in cui 

siamo circondati, quasi travolti, dalle immagini – ha concluso il critico –  ed 
abbiamo più obiettivi che fotografie da vendere, come dico un po’ 

goliardicamente ai miei studenti, ci sono altri mezzi per guadagnare con la 
fotografia, sia come arte che come mestiere». 
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Mario Giacomelli 

Comunicato Stampa da http://undo.net/ 

I Paesaggi. Giacomelli ribalto' il punto di vista del neorealismo 

introducendo nelle immagini una nuova poesia tonale, anche onirica 
realizzando racconti fotografici. 
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Mario Giacomelli (Senigallia, 1925 – 2000) nel momento in cui 

organizzò il suo discorso come simbolico e spostò il suo messaggio 
verso un espressionismo fotografico, al pari di Federico Fellini nel 

cinema, ribaltò completamente anche il punto di vista del neorealismo 
introducendo nelle immagini una nuova poesia tonale, anche onirica 

realizzando racconti fotografici che si esprimevano sia nei racconti come 
nei paesaggi, escludendo inutili dettagli.  

 
I paesaggi hanno costituito di conseguenza la struttura portante della 

sua visione realizzata dall’inizio e nel corso di tutta la sua vita, e in 

modo particolare tra il 1954 e il 1979, spesso inseriti nei suoi racconti, 
e seguiti dalla serie Presa di coscienza sulla natura realizzata tra il 1980 

e il 1994 (l’unica identificata da un titolo e nella quale inserì anche 
immagini realizzate dall’aereo).  

Diverse fotografie di colline, date le caratteristiche del territorio 
marchigiano, vennero scattate dall'altura vicina, inoltre Giacomelli già 

dagli anni ’50 “interveniva” dando indicazioni al contadino di come arare 
in quel determinato luogo. Un’altra costante è stata che il cielo e 

l’orizzonte scomparivano ed era la terra ad acquistare l’assoluta 
preponderanza visiva, una terra graffiata nel contrasto esasperato della 

stampa e nella quale regnava la tristezza.  
 

Anche l’incontro con Alberto Burri e la sua arte informale arricchì 
indubbiamente Giacomelli e la lingua che aveva elaborato, e attraverso 

Burri si accostò così allo spazio della metafisica di Mondrian e delle sue 

linee, delle zone ci colore e delle forme rettangolari che si ritrovano 
citate nei paesaggi.( Arturo Carlo Quintavalle, Mario Giacomelli, 

Feltrinelli, 1980).  
Le opere di Alberto Burri, conosciuto di persona verso il 1968, erano 

astratte, materiche, poiché poneva tra le sue priorità la materia che 
elaborava e sublimava e in questo modo, diventavano oggetti d’arte sia 

relitti, che la materia di scarto e di recupero, secondo il vecchio 
concetto dadaista dell'objet trouvé, del ready-made di Duchamp.  

 
Anche Christian Gattinoni (Le ultime pagine del paesaggio moderno, in 

Franco Fontana – Mario Giacomelli, paesaggi landscapes), ha ricordato 
come “…Giacomelli, col suo gesto espressionista che accentua i 

contrasti è poeta e disegnatore insieme. In realtà, la pittura e le 
incisioni di Alberto Burri lo toccano quanto l’opera di un Barnett 

Newman, a cui d’altra parte lo avvicina una certa estetica dello sviluppo 

delle stampe. L’utilizzazione del bianco e nero fa però tendere le sue 
produzioni verso l’incisione, per l’uso del nero argentato ottenuto 

dall’opposizione tra le diverse intensità di luce…”. La mostra è parte 
dell'archivio fotografico del CRAF e viene proposta in collaborazione con 

il Comune di Udine  
 
Galleria Civica Fotografica Tina Modotti  - via Paolo Sarpi (Ex Mercato del Pesce) Udine  
ven, sab, dom 17-20   ingresso libero 
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Il difficile mercato della fotografia. Focus Ottocento 

di Silvia Berselli da Artribune Magazine #24 

 

Il mercato dell’arte è anomalo per definizione. Quello della fotografia però non 
è da meno. A guardare le opere seminali dell’Ottocento, ad esempio, si scopre 

che molti autori fondamentali si comprano con qualche centinaia di euro. 

 

 
Gustave Le Gray, Brig upon the Water, 1856 – stampa su albumina 

 
BASTANO POCHI SPICCIOLI 

 

Il mercato dell’arte dell’Ottocento ha subito negli ultimi anni una forte 
flessione: i prezzi sono crollati soprattutto nella fascia medio-bassa. Rispetto a 

questa situazione, come se la passa il mercato della fotografia dello stesso 
periodo? 

La fotografia nasce ufficialmente nel 1839 a seguito del riconoscimento del 
primo procedimento fotografico, il dagherrotipo. L’Ottocento è il secolo dove in 

arte si esaurisce una tradizione figurativa, mentre la fotografia muove i suoi 
primi passi. Queste premesse dovrebbero collocarla tra i materiali più ricercati 

dai collezionisti, ma non è così. 
Qualità e rarità fanno i grandi numeri, tutto il resto si compra ancora con pochi 

spiccioli. La fotografia dell’Ottocento ha in parte risentito del cambiamento di 
gusto e oggi il mercato è certamente più vivace per gli autori del Novecento. 

 
L’IMPORTANZA DEGLI STUDI CRITICI 

Gli Anni Quaranta-Cinquanta dell’Ottocento hanno visto attivi autori, molti dei 

quali artisti convertiti al mezzo fotografico, raffinati e curiosi, pronti a utilizzare 
la fotografia secondo la propria sensibilità, spesso senza la preoccupazione di 

farne un mestiere. 
In questo breve periodo si collocano fotografi quali i francesi Gustave Le 

Gray (740.000 euro la massima quotazione raggiunta in asta, Charles 

http://www.artribune.com/category/magazine/
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Negre (280.000) e Hippolyte Bayard (265.000), gli inglesi Henry Fox 
Talbot (199.000) e Roger Fenton (€ 171.000), mentre gli italiani più 

significativi sono Giacomo Caneva 32.000) e Felice Beato(98.000), che 
italiano lo era solo per metà. 

Il fatto che in altri Paesi gli studi storico-critici di questo periodo siano 
particolarmente avanzati ha ovviamente avuto un impatto decisamente 

positivo sul mercato. 
 

 
Vittorio Sella sul versante nord del Shkhara, nel Caucaso 

 

LA FOTOGRAFIA INIZIA A LASCIARE LA REALTÀ 
 

Un ruolo a parte lo hanno autori del ventennio successivo, come Julia 
Margaret Cameron (306.000) o Lewis Carroll (694.000), che si staccano 

completamente dal lavoro di ricerca sul paesaggio o sull’architettura dei primi 
fotografi per occuparsi di un più moderno lavoro di introspezione, che aprirà 

alla fotografia novecentesca. 
 

Tra questi anche Wilhelm von Gloeden, fotografo tedesco che passò gran 

parte della sua vita a Taormina, il quale ha valutazioni tra i 2.000 e i 5.000 
euro. Tra i pochi a rinnovare l’idea di paesaggio con maestose riprese di 

montagna sarà Vittorio Sella(2.000-4.000). 
 

CONSIGLI PER GLI ACQUISTI 
 

Il mercato della fotografia dell’Ottocento può essere così riassunto: pochissimi 
autori con prezzi molto elevati e una moltitudine di fotografie di poco valore. 

Proprio perché resta un mercato in prevalenza con quotazioni ancora molto 
basse, vale la pena tenerlo d’occhio. 

 
Le regole per non sbagliare sono: puntare a soggetti non tradizionali, curiosare 

tra le fotografie italiane, soprattutto le più antiche, non dimenticare l’Oriente 
che, con Cina, India e Giappone, può riservare buone sorprese. E soprattutto 

acquistare solo immagini di qualità. 
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Nan Goldin prima di diventare Nan Goldin. A Torino 

Eugenio Giannetta da http://www.artribune.com/ 

 

 

Guido Costa Projects, Torino – fino al 12 settembre 2015. Una mostra di circa quaranta 
fotografie, molte delle quali inedite, risalenti agli anni bostoniani di Nan Goldin. La 
personale si inserisce in un progetto di collaborazione con la galleria che potrebbe 
diventare qualcosa di più complesso e ambizioso… 

 

 
Nan Goldin, Untitled, Boston, 1971-1974 

 

Un giorno, in un appartamento di New York, Nan Goldin (Washington, 1953) 
ritrova una quarantina di fotografie risalenti al periodo compreso tra il 1970 e il 

1974. Alcuni di questi scatti se li era quasi dimenticati, ma proprio come 
quando si ritrova un vecchio album di famiglia, la fotografa riconosce il germe 

di quella che diventò la sua potente voce artistica da The Other Side e A 
Double Life. I personaggi fotografati sono tutte persone della vita di Nan, 

alcuni dei quali ora non ci sono più, ma restano comunque vivi nel ricordo, 
soggetti speciali di primi esperimenti narrativi, dove nulla è lasciato al caso. 

Ciò che colpisce è riconoscere in questi scatti la grande artista che sarà. 

http://www.artribune.com/author/eugeniogiannetta/
http://www.artribune.com/wp-content/uploads/2015/07/Nan-Goldin-Untitled-Boston-3-1971-1974.jpg
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Vedere la contrapposizione tra spettacolarità dell’immagine e fragilità umana, 
tra foto di festa in un locale e intimità di una casa, una camera, un corpo o un 

volto. Tre gli scatti a colori, prime sperimentazioni di questi lavori inediti, di 
piccolo formato e stampati in un numero limitato di copie. Una grande 

occasione per conoscere retroattivamente una grande artista alle origini, prima 
che diventasse tale. 
 

Torino // fino al 12 settembre 2015 - Nan Goldin – Polvere di stelle -  
GUIDO COSTA PROJECTS - Torino, Via Mazzini 24 - tel.  011 8154113 

info@guidocostaprojects.com   www.guidocostaprojects.com 
 

Sullo sfondo sgualcito della storia 

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

 

 "Forse la vera fotografia 

totale, - pensò, - è un mucchio di frammenti d'immagini private, sullo sfondo 

sgualcito delle stragi e delle incoronazioni". 
La bellezza del rileggere. E rileggere ancora. Avrò letto una decina di 

volteL'avventura di un fotografo di Italo Calvino, e conoscevo questa 
meditazione, che assale sul finale la mente di un Antonino Paraggi 

emotivamente scosso e disorientato. L'ho anche citata, a volte. Ma forse mi 
aveva colpito meno di altre splendide intuizioni di quel racconto, che 

ovviamente vi consiglio. 
Quando ho trovato il testo di Calvino un una curiosa antologia curata da 

Walter Guadagnini, Racconti dalla camera oscura (una raccolta di narrativa sui 

lati misteriosi del fotografico, che pure vi consiglio), ammetto di aver pensato: 
be', lo salto. Poi invece no. Perché quel racconto è un classico, e i classici sono 

quei testi che non smettono mai di dirti cose nuove. Infatti. 
Calvino è un osservatore, è l'Osservatore per eccellenza. Non so se ha 

visto molti album fotografici di famiglia dell'Ottocento, penso di sì, almeno 
alcuni. Molti, i più curati e aristocratici, non iniziavano subito con i ritratti degli 

avi e dei patriarchi, come ci si ptorebbe aspettare. Ma con quelli dei sovrani. La 
genealogia familiare veniva incastonata nella storia Patria. 

Questa cosa, questo bisogno, se non ansia, di collegare il quotidiano alla 
storia, il particolare all'universale, quest'ansia di agganciare lo scorrere 

modesto dei propri giorni al maestoso incedere dei secoli, non appartiene solo 
alla fotografia. Dev'essere una pulsione istintiva dell'uomo narrante. I cattivi 

scrittori di saggi esordiscono spesso con formule tipo "Fin dalle origini, l'uomo 
ha sempre pensato X e fatto Y...". 

mailto:info@guidocostaprojects.com
http://www.guidocostaprojects.com/
www.smargiassi-michele.blogautore.repubblica.it
http://www.skira.net/books/racconti-dalla-camera-oscura
http://smargiassi-michele.blogautore.repubblica.it/files/2015/07/Album.jpg
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Ma anche i cronisti medievali, i compilatori dei fatti minuti di una piccola 
comunità, i resocontatori dei noiosi giorni di un monastero, partivano con 

maestosi ancorché sintetici cenni alla storia del Mondo, a partire dalla 
Creazione, per arrivare poi rapidamente, saltando un po' le tappe, alla notizia 

della malattia del priore, all'incendio nel dormitorio, alla lite con un fornitore 
per una partita di candele avariate... 

Maxima de nihilo nascitur historia, è una citazione di Properzio che mi ha 
sempre entusiasmato, la condivido in pieno: la grande storia nasce dal nulla... 

Ma credo che possa valere anche il viceversa: la storia minima prende spesso 
le mosse da quella massima. 

Il fotografo di Calvino, prima snob, poi ossessivo, giunge a questa 

conclusione nel momento più drammatico della sua Avventura: quando decide 
che la sua passione di ritrattista compulsivo delle grazie di Bice, la sua 

fidanzata, non ha avuto senso, e allora fa a pezzi stampe, provini e negativi 
per buttarli, raccogliendone i brandelli su fogli di giornale stesi in terra. Dove 

però quei lacerti di immagini privatissime si mescolano con le fotografie di 
cronaca. 

E questa mescolanza lo colpisce. Lo arresta. Un cortocircuito mentale gli fa 
capire che le imamgini private e quelle della storia si cercano, si confondono, 

hanno bisogno le une delle altre. 
E io penso che Calvino, che non conosceva Internet, abbia intuito qualcosa 

del nostro sconcerto contemporaneo di fronte alle immagini. Alle immagini 
private che non sono più davvero tali, perche condividendole su piattaforme 

teoricamente visibili a milioni di persone le rendiamo pubbliche. Alle immagini 
pubbliche che, arrivandoci direttamente in tasca, comparendoci lucide e 

pulsanti come uccellini nel palmo di una mano, ci sembrano sempre più 

private. 
Quello che le famiglie ricche facevano consapevolmente con i loro album 

dinastici, mescolare la storia pubblica e quella privata, ora lo fa per noi, a 
nostra insaputa, automaticamente, lo schermo elettronico che ci segue in tutti i 

momenti della giornata, l'imbuto visuale attraverso cui passano tutte assieme, 
confondendosi fra loro, le immagini che cercano di raggiungerci, e la pressione 

del collo di bottiglia le fonde assieme in una marmellata visuale che alla fine 
non si sa più se sia l'immagine di noi, o quella del mondo. 

E c'è un'altra cosa. Il fotografo Antonino, folgorato dalla rivelazione, 
decide di fotografare ancora una volta. Di fotografare proprio quella 

marmellata: 
"Piegò i lembi dei giornali in un enorme involto per buttarlo nella 

spazzatura, ma prima volle fotografarlo [...] Voleva che nella sua foto si 
potessero riconoscere le immagini mezzo appallottolate e stracciate e nello 

stesso tempo si sentisse la loro irrealtà d'ombre di inchiostro casuali, e nello 

stesso tempo ancora la loro concretezza d'oggetti carichi di significato, la forza 
con cui s'aggrappavano all'attenzione che cercava di scacciarle". 

Parla di noi? Del nostro rapporto con le immagini di oggi? Io credo di sì. 
Parla del nostro sconcerto nel renderci conto che le fotografie, tutte le 

fotogrtafie senza distinzione, i nostriselfie come le foto di guerra, le pubblicità 
di profumi come gli scatti d'autore, sono assieme e simultaneamente senso e 

non senso, effimero e permanente, tesoro e pattume. 
E non finisce ancora qui. 

"Nel momento in cui il cerchio si chiudeva su se stesso, Antonino capì che 
fotografare fotografie era la sola via che gli restava, anzi la vera via che lui 

aveva oscuramente cercato fino allora". 
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Non sarà la stessa via che stiamo percorrendo noi, fotografare fotografie, 
quando "condividiamo", rilanciamo immagini che esistono già, le duplichiamo 

con un clic e le facciamo girare? Mi sbaglio? Forse non è così, e il buon Calvino 
mi sta dicendo un'altra cosa che non capisco. Pazienza, me la spiegherà meglio 

la prossima volta che lo rileggo. 
 

Tag: Antonino Paraggi, Italo Calvino, Walter Guadagnini 
Scritto in condivisione, da leggere, Letture, Testo e 

immagine | Commenti » 
 

 

Ecco come il selfie ha cambiato la nostra vita 
 

di Chiara Mariani da http://www.pressreader.com/italy/corriere-della-sera-sette 

 

Il saggio di Roberto Cotroneo racconta le insidie della fotografia 
 

Dalla magia delle prime diapositive agli inganni delle nuove tecnologie. Una 

riflessione personale, ricca di suggestioni letterarie, del mezzo che ha 

modificato la percezione del mondo 

 

   
Il “falso”di Eddie Adams. Il generale Nguyen spara a un Viet Cong. 1968.  

La foto non dice che la vittima aveva ucciso i soldati del generale che, a 

 causa dello scatto, dovette poi vivere nascosto 
 

Non sapere aumenta in modo vertiginoso l’illusione di essere creativi. Ma 
genera un’idea di se stessi che è assai più alta di quanto sia veramente 

concesso alla realtà delle cose » . L’affermazione lapidaria è una delle 
osservazioni, difficilmente confutabili, che s’incontrano leggendo Lo sguardo 

rovesciato di Roberto Cotroneo ( Utetlibri). Scattare non richiede più nozioni o 
abilità, i telefonini sostituiscono le macchine, si moltiplicano le foto sparse per 

il globo con la complicità dei social network e si modifica la percezione che 
abbiamo di noi stessi, degli altri, del mondo. Lo Sguardo rovesciato è tutto 

questo e molto altro. La fotografia appassiona l’autore fin dalla gioventù, 

quando le fotografie, che poi si stampavano, erano il sigillo delle grandi 
occasioni, quando la macchina fotografica era un oggetto di culto e sviluppare 

un rullino implicava un costo che sollecitava l’attenzione del fotografo sia nella 
scelta del soggetto che nella capacità di inquadrarlo. La difficoltà con cui le 

fotografie fino a vent’anni fa potevano essere manipolate conferiva loro un 
grado maggiore di credibilità e le imprecisioni tecniche o gli errori conclamati 

contribuivano alla distinzione tra amatori e professionisti stabilendo una 
gerarchia anche tra questi ultimi. Oggi, dice Cotroneo, si è al paradosso. Si è 

http://smargiassi-michele.blogautore.repubblica.it/tag/antonino-paraggi/
http://smargiassi-michele.blogautore.repubblica.it/tag/italo-calvino/
http://smargiassi-michele.blogautore.repubblica.it/tag/walter-guadagnini/
http://smargiassi-michele.blogautore.repubblica.it/category/condivisione/
http://smargiassi-michele.blogautore.repubblica.it/category/da-leggere/
http://smargiassi-michele.blogautore.repubblica.it/category/letture/
http://smargiassi-michele.blogautore.repubblica.it/category/testo-e-immagine/
http://smargiassi-michele.blogautore.repubblica.it/category/testo-e-immagine/
http://smargiassi-michele.blogautore.repubblica.it/2015/07/08/sullo-sfondo-sgualcito-della-storia/#comments
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giunti alla distorsione cognitiva, ovvero « all’incapacità da parte di chi non è 
esperto in una materia di riconoscere i propri limiti ed errori » . Ne deriva « un 

immiserimento del gusto, una completa inconsapevolezza di quello che si sta 
facendo. Uno spostare decenni di storia dell’immagine, di storia dell’arte e di 

estetica in una caricatura del bello e della creatività » . Al vertice di questo 
orrore c’è il selfie: « Nessuno più ritrae quello che vede, ma mostra se stesso… 

lo schermo del proprio cellulare si fa specchio ( sguardo rovesciato, appunto 
ndr), e non finestra sul mondo » . Cotroneo spiega bene il mito che da sempre 

accompagna la fotografia: ovvero la sua presunta capacità di aderire e 
riprodurre il reale. Per sfatarlo e per offrire vari punti di vista sull’essenza della 

fotografia e la sua funzione cita poeti ( Charles Baudelaire), scrittori ( Susan 

Sontag), semiologhi ( Ronald Barthes). Si appella ad alcune delle foto più 
famose e spiega gli equivoci che hanno generato. Come lo scatto famosissimo 

di Eddie Adams che coglie l’istante in cui nel 1968 un generale della Repubblica 
del Vietnam uccide un Viet Cong. Un atto tremendo di violenza reale che però 

non racconta tutto il frangente: la fotografia non dice che il generale spara alle 
tempie di un uomo che ha appena ucciso i suoi soldati. « Il generale uccise il 

Viet Cong e io uccisi il generale… le fotografie mentono, anche senza essere 
manipolate » , fu il mea culpa del Premio Pulitzer Eddie Adams affidato a Time. 

 
Riconoscere i contenuti. Cotroneo non fa sconti: mette a nudo gli 

inganni della fotografia analogica e si accanisce contro l’uso indiscriminato di 
quella digitale ( che oltretutto è diffusamente manipolata). Lo fa con la 

passione di un amante tradito. Seducente e lusinghiera, la fotografia prima 
ammalia, poi si rivela inattendibile e infine confessa di essere incostante. Ora 

però che tutti ne usufruiscono è anche indifesa. Se potesse rispondere al 

pamphlet di Cotroneo la fotografia gli direbbe che ha ragione: è volubile, tutti 
la posseggono e per lo più genera immagini immonde. Ma in mani esperte può 

produrre contenuti importanti che richiedono occhi competenti perché siano 
riconosciuti e valorizzati. Occhi vigili, come quelli di un amante tradito, che una 

volta percepiva il valore e la bellezza dell’amata. E se amore non può più 
essere, che almeno si rimanga amici. 

 

Se il fotogiornalismo perde la sua credibilità  

di Francesco Zizola, fotogiornalista da http://www.internazionale.it/opinione 

Avrò avuto dieci anni quando ho scoperto la fotografia. A scuola la maestra ci 

parlava della seconda guerra mondiale e delle immani distruzioni causate dal 
devastante conflitto, tra cui la tragedia dell’Olocausto. La mia innocenza di 

bambino mi impediva di comprendere appieno queste parole che tuttavia 

continuavano a turbarmi. 

Alla prima occasione raccontai a mio padre di questa esperienza e lo interrogai 
sul significato di Olocausto. Nel tentativo di rendere comprensibile a un 

bambino l’enormità che sarebbe sfuggita perfino a un adulto, mi mostrò ciò che 
cambiò per sempre la mia percezione del mondo. 

 
Si trattava di una fotografia in bianco e nero di una fossa comune in un campo 

di concentramento nazista (Bergen-Belsen). 

 

http://www.internazionale.it/opinione/francesco-zizola-2/2015/03/12/world-press-photo-troilo-zizola-fotogiornalismo
http://www.internazionale.it/tag/autori/francesco-zizola-2
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Una fossa comune nel campo di concentramento di Bergen-  Belsen in Germania, il 15 aprile 1945.   

(Keystone/Getty Images) 

 

La vista di quella pila disordinata di centinaia di corpi nudi, scarnificati e privi di 

vita, rappresenta ancora oggi per me l’evento inaugurale attraverso cui 
attribuisco significato alle cose importanti, e che definisce la considerazione 

che ho della vita e della morte, il senso del tragico, l’obbligo dell’umanità alla 
memoria. 

 
Non mi fu subito chiaro, ma in realtà furono questa e altre precoci esperienze 

di conoscenza del mondo attraverso la fotografia a guidare il mio destino fino a 
farmi scegliere, in età adulta, il mestiere di fotogiornalista. 

 

Dopo trentaquattro anni di professione e di passione per questo linguaggio, mi 
trovo oggi a prendere “carta e penna” spinto dall’urgenza di alcune riflessioni 

stimolate dalla lettura di un interessante e provocatorio articolo di Christian 
Caujolle pubblicato sul sito di Internazionale settimane fa. (ndr: pubblicato 

anche su questa Rassegna Stampa dello scorso Marzo 2015). 
 

Il motivo della critica e dell’analisi di Caujolle è da cercarsi nella decisione della 
fondazione World press photo di ritirare il primo premio nella categoria 

contemporary issues assegnato al fotografo Giovanni Troilo per un reportage 
sulla cittadina belga di Charleroi, dal titolo The dark heart of Europe, il cuore 

nero dell’Europa. 
La controversia si è aperta con le critiche mosse dal sindaco di Charleroi, che 

ha accusato Troilo di violazione del codice etico dei giornalisti in quanto gran 
parte delle fotografie premiate risultano essere il frutto di una ricostruzione 

fantasiosa e fuorviante della realtà. Tali fotografie danneggerebbero l’immagine 

della cittadina da lui governata, soprattutto perché suggellate dalla 
autorevolezza di un premio giornalistico. 

 

http://www.internazionale.it/opinione/christian-caujolle/2015/03/06/inutili-polemiche-sul-world-press-photo-giovanni-troilo
http://www.internazionale.it/opinione/francesco-zizola-2/2015/03/12/world-press-photo-troilo-zizola-fotogiornalismo
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Alla lettera inviata dal sindaco di Charleroi al World press photo sono seguite le 
indagini svolte dalla giuria e dalla fondazione. L’indignazione espressa da 

numerosi rappresentanti della professione in tutto il mondo, e le ricerche di 
alcuni fotogiornalisti locali, hanno condotto infine alla comprovata falsità di una 

didascalia. 
 

                    
Mio cugino ha accettato di farsi ritrarre mentre faceva sesso con una ragazza nell’auto di lei. Per loro non era 

strano. Ci sono parcheggi noti per essere luoghi in cui le coppie hanno rapporti sessuali. E ci sono anche uomini e 
donne soli che guardano anonimamente attraverso i finestrini nebbiosi delle auto. “La vergogna è morta”, ha 

detto qualcuno a Charleroi. (Giovanni Troilo, Luzphoto) 

 

Di qui la squalifica per violazione delle norme del concorso, basate su un 

puntuale codice deontologico del fotogiornalismo redatto da alcune delle più 
importanti associazioni della stampa mondiale. 

 
Ciò che mi ha mosso a intraprendere la fatica della scrittura (mi riesce più 

naturale esprimermi con le immagini) è proprio il testo di Caujolle, soprattutto 
là dove afferma: 

In effetti tutto si basa su un’idea sbagliata del fotogiornalismo, considerato un 
modello di ‘verità’. A costo di ripeterci, dobbiamo ricordare che, se da un punto 

di vista deontologico per un giornalista è vietato mentire, la fotografia è 

incapace di qualunque verità oggettiva. È tutta una questione di scelta di 
inquadrature, di estetica, di costruzione di briciole di realtà scomposte, 

ricomposte e messe insieme. 
 

È certamente vero che la fotografia da sempre mostra e conferma la sua 
natura ambigua di “impronta” del reale, ma nello stesso tempo Caujolle 

sembra sottovalutare che “il punto di vista deontologico” nel linguaggio 
giornalistico è tutto. 

 
Come possiamo infatti affermare che la fotografia abbia una relazione con il 

reale se non dichiarando che essa è un prelievo del reale effettuato da un 
fotografo che sottoscrive “un patto di onestà” con coloro che vedranno la sua 

fotografia? 

http://www.internazionale.it/opinione/francesco-zizola-2/2015/03/12/world-press-photo-troilo-zizola-fotogiornalismo
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Lo scetticismo che colpisce Caujolle e che gli fa affermare “[…] c’è chi continua 

pure ad adorare il dio della realtà che appartiene a un tempo ormai finito” 
sembra poter essere tradotto in: oggi non si può più credere – io non credo – 

nell’onestà. Esistono solo immagini parziali e la visione soggettiva di chi le 
produce e di chi le riceve. E credere alle immagini è diventato estremamente 

fuori moda. 
 

Trovo che queste siano affermazioni pericolose, soprattutto generate da un 
movimento di pensiero che, già da qualche tempo, relativizza con disinvoltura 

la storia, i suoi documenti e, soprattutto, punta al depotenziamento di uno dei 

pochi linguaggi capaci di mantenere ancora una relazione, seppur problematica 
e complessa, con la realtà. 

 
È quindi un’affermazione politica quella di Caujolle, che si affianca a quei 

“critici postmoderni della fotografia documentaria” di cui parla Susie Lienfield 
nel suo bel saggio La luce crudele, là dove denuncia la veemenza iconoclasta di 

coloro che irridevano ai fotoreporter impegnati nel sociale, dimenticando che la 
fotografia di reportage è fortemente radicata nel sociale e nel politico. 

 
Come possiamo considerare documenti le immagini? Se non crediamo più al 

patto con il reale della fotografia documentaria, come possiamo affermare che 
le foto dei campi di concentramento nazisti arrivate fino a noi non sono solo il 

reperto che perpetua la memoria dell’orrore dell’Olocausto, ma anche la prova 
che inchioda gli assassini? 

 

Certo, a quelle fotografie dobbiamo aggiungere le testimonianze di chi è 
sopravvissuto, dei carnefici, di chi è stato complice e di chi testimone. Solo così 

il documento acquista la sua pienezza. 
 

Credo che allo sviluppo esponenziale e orizzontale del linguaggio fotografico 
registrabile oggi si accompagni una crescente esigenza di educazione alla 

specificità del funzionamento dell’immagine e alla decodificazione del suo 
status. 

 
                Prigione di Abu Ghraib. (Dr) 

http://www.internazionale.it/opinione/francesco-zizola-2/2015/03/12/world-press-photo-troilo-zizola-fotogiornalismo
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Per esempio, a proposito di Abu Ghraib, “senza le fotografie non ci sarebbe 
stato nessuno scandalo. E questo perché la gente sa – anche dopo 

quarant’anni di teorie postmoderne e venti di Photoshop – che le fotografie 
documentano qualcosa che è successo. Le immagini di Abu Ghraib hanno 

sconvolto l’opinione pubblica e spaventato il governo [statunitense] proprio 
perché erano fotografie” (Susie Lienfield, La luce crudele). 

 

 

In questo senso, un’altra affermazione di Caujolle mi trova assolutamente 

concorde: “Per rientrare in una logica giornalistica le immagini avranno bisogno 
di essere pubblicate con didascalie precise e documentate”. Ma io credo, a 

differenza di Caujolle, che questo debba essere non solo responsabilità del 

media che pubblica la fotografia, ma anche di chi è produttore dell’immagine. 
 

Ognuno dovrebbe infatti prendersi le sue responsabilità, anche perché – e lo si 
dice poco – i media agiscono spesso secondo logiche di rappresentazione e 

autorappresentazione, che a loro volta dovrebbero essere sottoposte a una 
maggiore attenzione critica da parte dei produttori di contenuti che sono 

pubblicati (spesso fortemente rieditati), ma soprattutto da parte dei lettori. 
 

In questo senso, mi dispiace veramente per Troilo, ma il fornire informazioni 
fuorvianti o difformi dalla realtà non è affatto elemento “formale e ridicolo” ma, 

viceversa, sostanziale. Proprio per quel patto di onestà tra il fotografo, il mezzo 
di informazione che pubblica l’immagine e il lettore. Mentire nel giornalismo 

non è permesso, e una didascalia non è affatto irrilevante in un documento 
fotografico che ambisce a essere anche giornalistico. 

 

Così posso anche argomentare, senza per questo negare il valore delle 
fotografie di Troilo, su alcune immagini staged per stessa ammissione del 

fotografo. La fotografia del cugino che consuma una relazione sessuale in 
un’auto in un parcheggio di Charleroi – secondo quanto afferma il fotografo 

nella didascalia – è stata realizzata con il consenso della coppia, quindi ritrae 
una scena “reale” in cui l’obiettivo ci racconta anche del voyeurismo che pure è 

sperimentato in quel luogo. Peccato che nella realtà mi sembra altamente 
improbabile che una coppia consumi relazioni sessuali illuminandosi dentro 

un’auto con una luce flash. Il flash è lì a tradire l’ingerenza inaccettabile del 
fotografo nella documentazione dell’evento, concordata pienamente con i 

soggetti e ottenuta tramite la loro collaborazione. 
 

Così come sembra debole affermare che l’altra fotografia posata della donna in 
gabbia si giustifichi con la definizione di “ritratto”, stando alle dichiarazioni di 

Troilo. L’immagine infatti è dichiaratamente debitrice del linguaggio del 

reportage, perciò la complicità del soggetto, ammessa nel ritratto, in questo 
contesto invalida lo status di documento della fotografia stessa. 

 
Riguardo invece al World press photo, se questo ha una responsabilità, è quella 

di redigere e aggiornare con il contributo di tutti – critici e studiosi compresi – 
le regole che rendono una fotografia credibile agli occhi dei lettori, nonché 

accompagnare il processo di selezione garantendo che queste norme condivise 
siano rispettate. E magari – e in parte la fondazione si fa carico di questo – 

avviare e promuovere su ampia scala, occasioni educative di diffusione dei 
valori e delle regole che distinguono questo tipo di linguaggio dalle altre forme 

di fotografia. 
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Insomma: nel fotogiornalismo la credibilità è tutto ed essa non dipende 

unicamente dallo status dell’immagine, ma anche da un complesso di pratiche 
e culture condivise, a cui sono chiamati a partecipare non più solo gli addetti ai 

lavori. 
 

In questo momento, il mondo del giornalismo così come lo abbiamo conosciuto 
fino a qualche anno fa si sta trasformando in qualcosa che stentiamo ancora a 

riconoscere come nuovo, ma che senz’altro sta rompendo le geometrie 
verticistiche ed esclusive che avevano, e in parte ancora caratterizzano, i 

cosiddetti mainstream media. Si intravedono dinamiche sempre più 

apparentemente orizzontali e partecipative, che tendono a ridefinire i rapporti 
consueti di fruizione e percezione della realtà. 

 
In questa innegabile tensione trasformatrice, noi tutti, e quindi anche il World 

press photo, dobbiamo interrogarci su che cosa significhi oggi produrre 
giornalismo, anche visivo, quale funzione il fotogiornalismo è chiamato ad 

assolvere e in quali forme può essere garantita la sua credibilità. 
 

Lo dobbiamo a chi ci ha preceduto e ha lasciato documenti di ciò che siamo 
stati. Lo dobbiamo a noi stessi che aspiriamo – fino a prova contraria – a 

vivere in un mondo che non conosce il timore di essere oppressi e garantisce il 
diritto a essere informati su ciò che accade vicino o lontano da noi. E infine lo 

dobbiamo ai nostri figli, che un giorno leggeranno le nostre immagini-
documento e che, se non saranno abbastanza attendibili come tali, ci 

derideranno per la nostra stupidità. 
 

Note 

Pur avendo ricevuto numerosi riconoscimenti dal World press photo e avendo 

partecipato ad alcune attività della fondazione – inclusa l’esperienza di giurato per 

l’edizione 2014 del premio – non sono qui a scrivere per conto o a nome del Wpp. 

Seconda precisazione – obbligatoria in un tempo in cui sui blog si scrive senza freni 

qualunque leggerezza passi per la mente – come in passato, anche quest’anno ho 

partecipato al concorso e non ho ricevuto alcun riconoscimento. Non è quindi questa la 

ragione per cui scrivo a proposito di un collega a cui è stato ritirato il premio. Anzi, posso 

affermare senza problemi che le fotografie di Troilo mi piacciono, anche se trovo che 

abbia commesso una leggerezza sottoponendole al giudizio di un premio giornalistico. 

 

Scattano foto in una caserma: due studenti a processo 

di Matteo Tuccini da http://iltirreno.gelocal.it/ 

 
Viareggio: i ragazzi, appassionati di fotografia, volevano realizzare un servizio: 

«Pensavamo fosse abbandonata». Ma il giudice li ha rinviati a giudizio con 
l’accusa di aver violato un luogo coperto da segreto militare. 

Scattano foto in una caserma dell’esercito, con l’idea di fare un servizio. Ma per 
due studenti di venticinque anni, appassionati di fotografia, l’idea - 

all’apparenza suggestiva - rischia di costare cara: verranno processati con 
l’accusa di aver violato un luogo coperto da segreto militare. E, se giudicati 

colpevoli, rischiano fino a cinque anni di carcere. 
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VIAREGGIO. Scattano foto in una caserma dell’esercito, con l’idea di fare un 

servizio. Ma per due studenti di venticinque anni, appassionati di fotografia, 
l’idea - all’apparenza suggestiva - rischia di costare cara: verranno processati 

con l’accusa di aver violato un luogo coperto da segreto militare. E, se giudicati 
colpevoli, rischiano fino a cinque anni di carcere. 

Una storia incredibile, con tendenza al grottesco. Perché Tommaso Fontana e 
Leonardo Bertuccelli, entrambi viareggini - anche se da tempo vivono a Firenze 

dove studiano - sono tutto meno che pericolose spie. Eppure è con questa 
accusa - poi ridimensionata - che nel giugno del 2013 vengono fermati, dopo 

essersi introdotti nella caserma Predieri di Firenze. 

I fatti, come detto, risalgono a due anni fa. Tommaso e Leonardo amano la 
fotografia: il primo la coltiva come passione, il secondo la studia in un centro 

specializzato di alto livello. L’amore per gli scatti li porta a cercare sempre 
nuovi soggetti, nuovi punti di vista e - perché no - nuove storie. In fondo i 

fotografi non sono così diversi dai giornalisti: anche loro cercano lo scoop. E 
nell’estate del 2013 i due amici sembrano avere l’idea giusta. 

Su un sito web, infatti, trovano una mappa dei luoghi abbandonati in Toscana: 
tra questi - raccontano i due ragazzi - si fa il nome della caserma Predieri. 

Anzi, per la precisione di una sua succursale, che sarebbe in disuso. 

Fatto sta che l’11 giugno i due ragazzi si introducono in questi locali tramite un 

pertugio. Cominciano a scattare foto, ma a un certo punto suona un allarme. 
Probabilmente hanno superato una fotocellula. E in pochi secondi succede il 

finimondo. 
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Sul posto arriva il contingente di guardia che urla: «Buttate giù le armi!». Ma 
in realtà quelle che i due studenti hanno in mano sono macchine fotografiche. 

Fatto sta che i due alzano le mani, e alla svelta. 

I due giovani vengono consegnati ai carabinieri; le foto - circa 120 - 

sequestrate. In un primo momento, vengono accusati addirittura di spionaggio 
militare, per essersi introdotti nella caserma e aver scattato delle foto. Poi si 

chiarisce che non hanno ritratto armamenti: vengono rilasciati e indagati a 
piede libero per violazione dell’articolo 260 del codice penale. E cioè 

introduzione clandestina in luoghi militari. Loro si difendono: «Pensavamo si 
trattasse di una caserma abbandonata, non abbiamo scavalcato alcun muro di 

cinta». La Procura, però, chiede il rinvio a giudizio. E nell’udienza preliminare 

di venerdì scorso il gup del tribunale di Firenze li manda a processo. «I due 
ragazzi sono vittime di un equivoco clamoroso - afferma l’avvocato Aldo 

Lasagna, che li difende nella vicenda - Hanno agito in buona fede e senza 
alcuna volontà sovversiva». Il processo inizierà il 3 marzo 2016. 
 

Luigi "Gigi" Ferrigno:  Arcipelago Laguna    
Fotografando attorno a Venezia 1958-2015  
 
di Giorgio Tommasi da http://www.albumdivenezia.it/  
 

 
 

A colloquio con Luigi (Gigi) Ferrigno  
"La fotografia è probabilmente fra tutte le forme d'arte la più accessibile e la 

più gratificante. Può registrare volti o avvenimenti oppure narrare una storia. 
Può sorprendere, divertire ed educare. Può cogliere e comunicare emozioni". 

John Hedgecoe  

http://www.albumdivenezia.it/
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"Arcipelago Laguna" è una mostra che offre al visitatore l'occasione per 
ripercorrere, attraverso r opera di Ferrigno, una panoramica di una Venezia 

uscita dal dopoguerra, smarrita, esausta, alla ricerca di un'identità da 
costruire. Di quel periodo moltissimi fotografi hanno raccontato l'Italia e il suo 

cambiamento, ognuno con il proprio entusiasmo ha partecipato alla formazione 
di un "immaginario" capace di restituire l'identicità e avviare un processo di 

visibilità per ampi strati del tessuto sociale.  
Ferrigno dal 1956 inizia la sua lunga maratona verso la narrazione fotografica 

dei luoghi, dei fatti, con maggior focalizzazione sulla gente semplice. Il nostro 
Paese, ricorda Gigi, è stato teatro di profonde trasformazioni, e la giovane 

Repubblica, quello immediatamente successiva al 1946, si trovava costretta in 

una condizione di estrema arretratezza. La mancanza del pane, la scarsità di 
lavoro e un processo di ricostruzione che mai si avviavo, negava ai più lo 

possibilità di poter aspirare al benessere e al "diritto alla felicità".  
Mi appassionava, continua Gigi, fissare l'obiettivo su alcuni particolari, nei volti 

delle persone, gli sguardi, i "silenzi", l'autenticità espressiva e poterle poi 
riprodurre come immagini che rivelassero storie o drammi quotidiani. Ferrigno, 

memore di quei difficili momenti vissuti nella sua infanzia, passo dopo passo fa 
di ogni singolo fotogramma un compito per raccontare le storie di "uomini vivi" 

in una Venezia umile e silenziosa, sopraffatti dalla fatica quotidiana mostrando 
tutta la loro capacità di sacrificio nella lotta per la sopravvivenza.  

Un impegno sul "reale", il suo, una raffinata semplicità che accosta Luigi 
Ferrigno al Neorealismo, quello di origine artistico-letteraria, più che al 

Neorealismo cinematografico di Luchino Visconti, Roberto Rossellini, Vittorio De 
Sica, Federico Feltri e Michelangelo Antonioni, riproducendo quei scenari, a 

volte dai contorni inediti, facendo emergere l'autenticità espressiva che 

accomunava Venezia ad una realtà diffusa in tutto il territorio nazionale. 
Ferrigno ha saputo cogliere lo spirito del tempo fissando su pellicola le 

condizioni di vita e i caratteri del mutamento attraverso episodi, atteggiamenti 
e comportamenti oggi ritenuti, a buon motivo, espressioni (e patrimonio) della 

comunità.  
Per lui l'immagine fotografica è informazione e riesce a disporre in prospettiva 

gli eventi e la realtà che via via diventa importante nel tempo, cioè strumento 
di una conoscenza condivisa al servizio della cultura e della società.  
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Luigi "Gigi" Ferrigno - "Arcipelago Laguna  fotografando attorno a Venezia 
1958-2015" 

dal 10 al 17 luglio 2015, Palazzo De Mula (Fondamenta De Mula.153) Muravo 
(VE) 

La mostra sarà quindi visitabile in Internet ai siti http://www.albumdivenezia.it 

e http://www.archiviodellacomunicazione.it 

 

Francesca Woodman & Birgit  Jürgenssen  

di Amalia Di Lanno da http://www.amaliadilanno.com/  
 

Una doppia personale celebra due tra le più importanti esponenti femminili 
dell’arte contemporanea. 
 
 

 

 

Dal 27 giugno al 20 settembre 2015, Merano Arte presenta una doppia 
personale dedicata a Francesca Woodman (1958–1981) e a Birgit Jürgenssen 

(1949-2003), due tra le più importanti esponenti dell’arte contemporanea. La 
collaborazione con COLLEZIONE VERBUND è la seconda dopo la mostra 

personale dedicata all’opera giovanile dell’artista Cindy Sherman. 
In collaborazione con la prestigiosa COLLEZIONE VERBUND di Vienna e a cura 

di Gabriele Schor, le due mostre confermano la vocazione di Merano Arte quale 
centro espositivo attivo sul fronte della valorizzazione della fotografia del 

Novecento. Dopo le rassegne di maestri internazionali quali Man Ray, Boris 
Mikhailov, Urs Lüthi, Eliott Erwitt, Ugo Mulas e Cindy Sherman, lo spazio 

meranese accoglie l’opera di due grandi artiste venute a mancare 

repentinamente, a soli 22 anni nel caso della Woodman, a 54 anni in quello 
della Jürgenssen. 

I loro lavori, oltre che a livello estetico e concettuale, dialogano felicemente 
anche in senso storico, in quanto rappresentano due degli esempi più alti del 

“femminismo poetico-performativo” degli anni Settanta. 
Nonostante Francesca Woodman e Birgit Jürgenssen non si siano mai 

incontrate, numerosi sono i parallelismi possibili tra le loro opere: la messa in 
scena del soggetto, la fragilità dell’esistenza umana e soprattutto il confronto 

critico con la tematica del corpo femminile nell’espressione artistica. 
Le fotografie performative realizzate dalle due artiste sono state scattate nella 

http://www.albumdivenezia.it/
http://www.archiviodellacomunicazione.it/
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sfera protetta dell’atelier, solitamente utilizzando l’autoscatto. Entrambe si 
sono avvalse di pratiche di matrice surrealista per emancipare il loro linguaggio 

espressivo e hanno utilizzato il corpo come strumento formale per interrogare 
e mettere in discussione il proprio essere e la propria identità, ma anche per 

delineare una nuova immagine della donna. Il corpo, infatti, è concepito 
tutt’altro che come ‘natura’ o ‘oggetto sessuale’, è ‘opera d’arte’ in sé. 

Mosse da un’urgenza espressiva che le ha spinte a sperimentare mettendosi in 
gioco e ritraendosi in prima persona, spesso nude, altre volte travestite, le due 

artiste hanno interrogato i tratti più reconditi della psiche umana, tentando di 
cogliere non una testimonianza “esterna”, quanto uno stato d’animo complesso 

e tutto interiore, dalla forza e delicatezza tipicamente femminili. 

Se in passato i soggetti delle fotografie di Francesca Woodman sono stati 
spesso interpretati quale preludio estetico del suo suicidio, i recenti studi 

realizzati dalla COLLEZIONE VERBUND, iscrivono la sua ricerca nella tradizione 
del tableau vivant. 

La rassegna a Merano Arte proporrà 75 fotografie, in bianco e nero, di cui 20 
esemplari vintage, mai esposti in Italia, accompagnate da alcune rare 

diapositive a colori e un video, che approfondiranno la poesia e l’ambito 
metaforico che caratterizza il singolare linguaggio dell’artista americana. 

Francesca Woodman ha realizzato le sue opere nel corso di un periodo creativo 
di soli 9 anni, dal 1973 al 1981, riuscendo a esplorare varie tematiche che 

hanno contraddistinto il corso della storia dell’arte contemporanea: la 
soggettività femminile, la fotografia concettuale, la performance e la scoperta 

del corpo come espressione artistica. 
Francesca Woodman ha utilizzato il corpo come strumento e 

contemporaneamente come oggetto, inserendolo in una messa in scena attentamente 

studiata, per raccontare suggestioni sospese, accadimenti dai tratti surreali. 
Birgit Jürgenssen, una delle più importanti esponenti dell’avanguardia 

femminista degli anni settanta, ha lasciato un corpus davvero eterogeneo e complesso. 
La mostra presenta 44 opere, tra fotografie in bianco e nero e a colori, 

polaroid, rayogrammi, cianotipi, disegni, sculture (i celebri ‘oggetti scarpa’) e 
lavori realizzati con la stoffa, fornendo una panoramica ampia e sperimentale 

della sua ricerca. 
Il lavoro dell’artista austriaca ruota attorno al corpo femminile che appare nelle 

sue metamorfosi, ora mascherato, ora frammentato, ora antropomorfo, e 
riflette con ironia e spirito surrealista sugli stereotipi sessuali e di genere, sui 

pregiudizi e malintesi della vita quotidiana. Negli anni Settanta la Jürgenssen 
ha affrontato anche tematiche di matrice femminista e di critica sociale, 

confrontandosi in special modo con uno slogan tipico di quegli anni quale “il 
personale è politico”. 

 

Note biografiche 
Francesca Woodman (1958-1981) cresce tra gli Stati Uniti e l’Italia. Nel 

corso dei suoi studi alla Island School of Design di Providence (1975 – 1978) 
realizza numerose fotografie, che sviluppa da sé in camera oscura. Tra il 1977 

e il 1978 trascorre un periodo a Roma, dove tiene la sua prima personale 
europea alla Libreria Maldoror, un ambiente vicino al surrealismo. Nel 1979 si 

trasferisce a New York, dove scatta le prime fotografie a colori. Nel gennaio del 
1981, all’età di 22 anni Francesca Woodman si toglie la vita. 

La sua opera è recentemente giunta all’attenzione del pubblico internazionale 
grazie alle retrospettive presentate al San Francisco Museum of Modern Art e 

al Guggenheim Museum di New York. Nel 2014 è stata presentata la prima 
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grande monografia in lingua tedesca, realizzata dalla COLLEZIONE VERBUND di 
Vienna. 

Birgit Jürgenssen (1949 – 2003) è una delle più importanti rappresentanti 
dell’avanguardia femminista internazionale. A Parigi, all’età di 17 anni, entra in 

contatto con la letteratura francese e la corrente artistica del Surrealismo. Da 
quel momento la sua opera è influenzata dalla psicoanalisi di Freud, 

dall’etnologia e dalla critica sociale. Negli anni Settanta l’artista realizza la 
famosa opera Shuhwerk (Opera scarpa) e numerose fotografie e disegni che 

affrontano il ruolo delle donne nella società. Dal 1982 al 2003, anno della sua 
morte, insegna fotografia all’Accademia di Belle Arti di Vienna. L’opera della 

Jürgenssen è tornata all’attenzione del pubblico internazionale grazie 

all’importante pubblicazione realizzata dalla COLLEZIONE VERBUND. Da allora i 
suoi lavori rientrano in importanti collezioni quali quelle del MoMa di New York, 

della Tate Modern di Londra, del Centre Pompidou di Parigi e del Belvedere di 
Vienna. 

La COLLEZIONE VERBUND è stata fondata a Vienna nel 2004 dalla SOCIETÀ 
VERBUND, principale operatore elettrico austriaco e uno dei maggiori 

produttori di energia idroelettrica in Europa. Negli ultimi 10 anni la direttrice 
Gabriele Schor ha costituito una collezione specializzata sull’avanguardia 

femminista degli anni 1970, con più di 500 opere di 34 artiste internazionali, 
tra cui opere di Birgit Jürgenssen e Francesca Woodman. 

 
FRANCESCA WOODMAN & BIRGIT JÜRGENSSEN - Opere dalla COLLEZIONE VERBUND 

a cura di Gabriele Schor direttrice della Collezione Verbund, Vienna 
Merano Arte – Edificio Cassa di Risparmio, Portici 163, 39012 Merano (BZ) 

Durata della mostra: 27 giugno – 20 settembre 2015 - Catalogo: La mostra è 
accompagnata da due monografie realizzate dalla Collezione Verbund. 
Orari: 10.00 – 18.00, lunedì chiuso - Biglietti: intero 6,00 - ridotto per over 65/ 

guestcard/gruppi/persone diversamente abili Euro 5,00 - ridotto per studenti fino ai 
26 anni Euro 2,00 - gratuito per under 14, stampa, soci AMACI 
Info: www.kunstmeranoarte.org - Uffici stampa:  

Anna Defrancesco, tel. +39 02 36755700 - anna.defrancesco@clponline.it 
Camilla Martinelli, tel. +39 0473 212643 - martinelli@kunstmeranoarte.org 
 

A Garfagnana Fotografia ospite Berengo Gardin 

da http://www.luccaindiretta.it/ 

 

 

 

Torna anche quest'anno Garfagnana Fotografia, il festival dedicato alla 

fotografia amatoriale, che si svolgerà dal 31 luglio al 13 agosto alla Fortezza di 
Mont'Alfonso di Castelnuovo Garfagnana. 

http://www.kunstmeranoarte.org/
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La manifestazione organizzata dal Circolo Fotocine Garfagnana, con il 

patrocinio del Comune di Castelnuovo di Garfagnana, della Provincia di Lucca, 
dall'Unione dei Comuni della Garfagnana, da Fiaf e con il sostegno delle 

Fondazioni Banca del Monte di Lucca, e Cassa di Risparmio di Lucca e alcuni 
sponsor locali, presenta un programma ricco di iniziative: una serie di mostre, 

il Portfolio dell'Ariosto, premi ed altri eventi che vedono quale filo conduttore la 
fotografia in tante sue declinazioni in un territorio, la Garfagnana, che offre 

vedute paesaggistiche splendide in un periodo dell'anno in cui si segnala una 
forte presenza turistica. 

Ospite d'onore del festival sarà il più importante fotografo italiano: Gianni 

Berengo Gardin al quale sabato 1 agosto, alle 21,30 nella sala Suffredini di 
Castelnuovo Garfagnana, sarà consegnato il premio Rodolfo Pucci La Fibula 

d'Oro a Gianni Berengo Gardin, riconoscimento che il Circolo assegna dal 1999 
a chi si è distinto ai più alti livelli nel favorire la Fotografia‐incontro con la 

gente. Sua la mostra Venezia 1954‐1960allestita alla Fortezza di Mont'Alfonso, 

nell'inedita cornice della Casa con gli Archi. Insieme alla mostra di Berengo 
Gardin, sarà esposta una rassegna di opere di diversi autori che hanno ruotato 

intorno alla manifestazione nelle edizioni precedenti, mentre una mostra 
dedicata ai 40 anni del Circolo Fotocine Garfagnana - con foto di 73 autori - 

sarà allestita nella sala Suffredini di Castelnuovo. Le mostre resteranno aperte 
fino al 13 agosto, dalle 10 alle 12 e dalle 17 alle 19,30. 

L'inaugurazione ufficiale di Garfagnana Fotografia 2015 è prevista venerdì 31 
luglio, alle 17.30, alla Fortezza di Mont'Alfonso. A seguire, alle 18.30 sempre a 

Mont'Alfonso, è in programma una conferenza dal titolo Il GRIN, un'esperienza 
da raccontare. Presentazione del Premio "Amilcare G.Ponchielli" alla quale 

prenderanno parte i photo editor di importanti riviste nazionali che 

appartengono appunto al GRIN - Gruppo Redattori Iconografici Nazionale. 
Nell'ambito del Festival si terrà il 14° Porfolio dell'Ariosto – Premio Fosco 

Maraini, manifestazione di lettura di porfolio fotografici. Il primo classificato 
avrà la pubblicazione di un articolo di critica fotografica sulla rivista "FOTOIT", 

organo della FIAF, mentre i primi due portfolio parteciperanno alla selezione 
finale di Portfolio Italia 2015. All'opera di reportage ritenuta migliore dalla 

giuria sarà invece assegnato il premio "Fosco Maraini per il reportage". Per 
iscriversi la scheda è disponibile sul sito del Circolo www.fotocinegarfagnana.it. 

La consegna dei premi Portfolio dell'Ariosto e Fosco Maraini è in programma 
per domenica 2 agosto, con inizio alle ore 21, alla Fortezza di Mont'Alfonso. 

Il programma completo e dettagliato con tutti gli appuntamenti di Garfagnana 
Fotografia 2015, è disponibile sul sito del Circolo Fotocine Garfagnana, 

www.fotocinegarfagnana.it e sulla pagina Facebook "Circolo Fotocine 
Garfagnana". 

«Siamo felici di presentare e ospitare ancora una volta una manifestazione così 

importante e che ci accompagna ormai da tanti anni – afferma il sindaco di 
Castelnuovo di Garfagnana, Andrea Tagliasacchi -. Un'iniziativa che conferma 

ancora una volta la vivacità culturale di Castelnuovo e della Garfagnana e che 
offre un vetrina importante per tutta la città». 

«Anche quest'anno saluto con soddisfazione Garfagnana Fotografia – 
commenta l'assessore provinciale Mario Regoli – che è divenuto ormai uno 

degli appuntamenti insostituibili dell'estate culturale garfagnina. La location 
della Fortezza di Mont'Alfonso sono convinto rappresenterà un valore aggiunto 

dell'iniziativa dedicata ad un'arte sempre più diffusa e apprezzata che racconta 
la nostra vita attraverso la bellezza e il significato delle immagini. 
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Aprirà a ottobre a Torino Camera, il nuovo Centro 

Italiano per la Fotografia.  
 

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

 
Da Magnum Photos a Leica, partner di prestigio per un fitto 

programma di mostre, attività didattiche, archivio 

 

 
Boris Mikhailov, Red Series, Courtesy Camera – Centro Italiano per la Fotografia 

 

L’AUTUNNO TORINESE COMINCIA DAL NUOVO CENTRO ITALIANO PER LA 

FOTOGRAFIA 
 

Il popolo dell’arte che si riverserà a Torino nelle prime settimane di novembre 

in occasione di Artissima, quest’anno avrà una nuova primizia da mettere in 
programma nei suoi pellegrinaggi sabaudi. Si tratta di Camera, il Centro 

Italiano per la Fotografia la cui apertura è infatti fissata per il 1° ottobre in uno 
spazio di 2mila metri quadri, in Via delle Rosine, a due passi da Piazza Vittorio. 

All’interno del complesso di proprietà dell’Opera Munifica Istruzione 
denominato Isolato di Santa Pelagia, nell’edificio in cui fu istituita la prima 

scuola pubblica del Regno d’Italia. Una fondazione che ha come partner Intesa 
Sanpaolo ed Eni, e vede coinvolti soggetti del calibro di Magnum Photos, Leica 

Camera Italia e l’Università di Torino. 
 

 
La sede del nuovo Centro Italiano per la Fotografia, Torino 

http://www.artribune.com/wp-content/uploads/2015/07/Boris-Mikhailov-Red-Series.jpg
http://www.artribune.com/wp-content/uploads/2015/07/La-sede-del-nuovo-Centro-Italiano-per-la-Fotografia-Torino.jpg
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DA BORIS MIKHAILOV AGLI ANNI DI PIOMBO IN ITALIA 

 
“Stimolare il confronto, suscitare domande e approfondire il racconto della 

realtà attraverso le immagini”: questi gli obbiettivi del nuovo centro per la 
fotografia. Le attività di Camera si svolgeranno su più binari, a cominciare dalle 

mostre: nello spazio espositivo di 800 metri quadri, ogni anno saranno 
proposte 3 esposizioni principali e una serie di 5/6 mostre complementari, 

alternando tra fotografia italiana e internazionale, tra antologiche di artisti 
affermati, collettive tematiche, mostre di autori emergenti e approfondimenti 

sulla fotografia anonima, familiare e d’archivio. 

A battezzare il nuovo spazio sarà una grande retrospettiva dedicata a Boris 
Mikhailov, nato nel 1938 in Ucraina e cresciuto nell’ex Unione Sovietica. 

Attraverso oltre 300 scatti, la mostra ripercorrerà la produzione del fotografo 
ucraino, dagli anni Settanta sino al movimento di protesta Euromaidan, iniziato 

nelle strade di Kiev, nel 2013. A gennaio 2016, il programma espositivo 
proseguirà con Italia 1968–78, dedicata al complesso decennio degli anni di 

piombo e al ruolo della fotografia come mezzo di approfondimento storico e 
sociale. 

 
DIDATTICA, CATALOGAZIONE E NETWORKING 

 
Il nuovo Centro Italiano per la Fotografia punterà anche alla catalogazione e 

valorizzazione del patrimonio archivistico fotografico italiano, con l’obiettivo a 
lungo termine di costruire un sistema archivistico digitale condiviso. Spazio 

anche alla didattica, con un programma di workshop, seminari, master e 

attività educative per le scuole. Infine, Camera intende costruire una rete 
territoriale, in Italia e fuori dai confini nazionali. L’idea è di attivare progetti 

condivisi con istituzioni, festival, fiere ed eventi culturali di tutto il mondo. 
Ovviamente, nel nome della fotografia. 
  

                 

 

 

Tutela dell’immagine: riproduzione reale ed evocativa 

di Raffaella Pellegrino da http://www.artribune.com/category/magazine/ 

 

Avete fotografato il vostro cantante preferito, l’artista prediletto, l’attore dei 

vostri sogni? Bravi, ma fate attenzione all’utilizzo del vostro scatto. Perché 
altrimenti rischiate una causa milionaria. 

 

IL RITRATTO È UN DIRITTO 
 

Il diritto all’immagine rientra tra i diritti della personalità costituzionalmente 
garantiti (art. 2) ed è disciplinato dalle norme del Codice civile (art. 10) e della 

http://www.artribune.com/2015/07/torino-ottobre-apertura-camera-centro-italiano-fotografia-programma-mostre-attivita-didattiche-archivio-digitale-network-internazionale/boris-mikhailov-the-theater-of-war/
http://www.artribune.com/2015/07/torino-ottobre-apertura-camera-centro-italiano-fotografia-programma-mostre-attivita-didattiche-archivio-digitale-network-internazionale/boris-mikhailov-superimpositions/
http://www.artribune.com/2015/07/torino-ottobre-apertura-camera-centro-italiano-fotografia-programma-mostre-attivita-didattiche-archivio-digitale-network-internazionale/boris-mikhailov-case-history/
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Legge sul diritto d’autore (artt. 96-97 Legge n. 633/41). In base a tali norme, 
l’immagine di una determinata persona, salvo casi eccezionali, non può essere 

riprodotta, esposta e pubblicata senza il consenso dell’interessato. 
 

La tutela dell’immagine copre l’utilizzazione del ritratto, inteso quale 
riproduzione delle reali sembianze fisiche di una determinata persona, a 

prescindere dalle modalità di riproduzione (fotografia, disegno o altra tecnica). 
La protezione si estende anche agli elementi evocativi dell’immagine, cioè a 

quegli elementi che per la loro peculiarità richiamano in via immediata nella 
percezione dell’osservatore un determinato personaggio, al quale quegli 

elementi sono indissolubilmente collegati. Sono considerati elementi evocativi 

dell’immagine di una persona l’abbigliamento, la postura, l’acconciatura, il 
trucco e altri, qualora siano idonei a richiamare l’immagine di quel determinato 

personaggio. 
 

LUCIO DALLA E TOTÒ 
 

Sulla base di questa premessa teorica, la giurisprudenza italiana ha più volte 
affermato che costituisce violazione del diritto all’immagine l’utilizzazione non 

autorizzata di elementi pubblicamente utilizzati da un personaggio per 
caratterizzare la propria personalità. Già nel 1984, i giudici hanno considerato 

illecito lo sfruttamento non autorizzato, nell’ambito di una campagna 
pubblicitaria, di alcuni elementi caratterizzanti l’immagine pubblica di Lucio 

Dalla, idonei a fare inequivoco riferimento alla figura fisica e professionale 
dell’artista. Nella specie, non era stato riprodotto il ritratto, ma era stata 

evocata l’immagine dell’artista attraverso l’utilizzazione di uno zucchetto di 

lana a maglia grossa e degli occhialetti a binocolo. 
 

 
 

In un altro caso i giudici hanno deciso che l’immagine stilizzata di Totò (un 
volto connotato dal mento storto e così via), abbinata al nome Totò, sono 

idonei a evocare l’immagine dell’attore, con la conseguenza che l’utilizzazione 
di tali elementi come marchio di un prodotto dolciario era illecita, in mancanza 

del consenso degli eredi. 
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Ugo Mulas, Totò, Galleria Civica di Modena 

 

PAGATE AUDREY HEPBURN! 
 

I principi sopra esposti in materia di tutela dell’immagine sono stati 

recentemente confermati dal Tribunale di Milano (21 gennaio 2015), che ha 
condannato la società Caleffi a risarcire il danno subito degli eredi 

dell’attrice Audrey Hepburn, di cui era stata illecitamente utilizzata 
l’immagine in una campagna pubblicitaria. 

                                                                                                                                                
Audrey Hepburn with her pet dog, Famous, on Paramount’s backlot in 1957  – © Sid Avery : mptvimages.com 

http://www.artribune.com/wp-content/uploads/2015/04/Ugo-Mulas-Tot%C3%B2-Galleria-civica-di-Modena.jpg
http://www.artribune.com/wp-content/uploads/2015/02/Audrey-Hepburn-with-her-pet-dog-Famous-on-Paramounts-backlot-in-1957-%C2%A9-Sid-Avery-mptvimages.com_.jpeg
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Anche in questo caso è stata tutelata l’immagine dell’attrice evocata attraverso 
l’utilizzazione dell’acconciatura, dell’abito nero, dei lunghi guanti neri, dei 

gioielli e degli occhiali, cioè di elementi indissolubilmente collegati all’immagine 
di Audrey Hepburn. 

 

Racconti dalla Camera Oscura.                       

Fotografia & Letteratura. Intervista a Walter Guadagnini 

 
di Luca Zuccalà da http://www.artslife.com/ 

 

 
Walter Guadagnini 

 

Quando la fotografia entra nelle trame letterarie, la pellicola si avvolge 
nell’inchiostro di un racconto. La letteratura amoreggia con la fotografia, si fa 

soggetto. I destini di entrambe le scritture – con luce e con lettere – si 

incrociano e contaminano reciprocamente dalla nascita della prima, l’una 
immortala l’altra e viceversa. Walter Guadagnini, uno dei più autorevoli storici 

e critici della fotografia in Italia, ha selezionato e raccolto nel suo nuovo libro 
dodici scatti letterari, dodici “Racconti dalla camera oscura“. Undici autori (con 

un doppio Pirandello) per dodici storie che hanno come centro ideale il 
fotografo e la fotografia, dal 1851 al 1970: come letterati ed intellettuali hanno 

interpretato e raccontato l’immagine fotografica rivelandone magia, ambiguità 
e mistero. Una concisa e indispensabile antologia lunga centovent’anni – dopo 

l’impresa enciclopedica in quattro tomi de La Fotografia sempre edita 
da Skira – che va dai “dagherrotipi” di Hawthorne a “l’avventura” di Calvino del 

1970, passando per l’immaginario re Leopoldo di Mark Twain e le bave 
“indiavolate” di Cortázar ispiratrici del Blow-Up di Michelangelo Antonioni. 

Come mai ti sei fermato al 1970? 
Mi interessava vedere come si fosse sviluppato questo tema nel periodo che 

corre dalla nascita della fotografia fino al momento in cui se ne esplicitava la 

valenza concettuale, di meccanismo del pensiero collegato alla visione. I tre 
ultimi racconti di Bioy Casares, Cortazar e Calvino si possono quasi considerare 

come una sorta di analogon letterario di tanta fotografia concettuale degli anni 
Sessanta e Settanta. Poi sia la fotografia che l’arte diventano un’altra cosa. 

Ci sarà un seguito sull’era digitale vista sempre da letterati e intellettuali? 

http://www.artslife.com/wp-content/uploads/2015/07/guadagnini1.jpeg
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Vedremo. In ogni caso l’approccio dovrebbe essere completamente diverso, 
proprio per le ragioni che ho appena elencato. 

Era digitale ora caratterizzata da frenesia fotografica e bulimica consumazione 
dell’immagine, che spesso uccidono il valore dell’immagine stessa. Come sta 

tra selfie, telefonini e apparecchi vari la fotografia nel 2015? 
Mai stata meglio, verrebbe da dire, poiché non si è mai parlato tanto di 

fotografia come adesso, persino i superciliosi e perennemente ritardatari 
intellettuali italiani adesso hanno scoperto la fotografia e le dedicano saggetti 

pronti all’uso, versione Barthes (o Dyer, che oggi fa più chic) de’ noantri. In 
realtà, la fotografia sta vivendo da anni una sorta di mutazione genetica, al 

termine della quale è ancora difficile, almeno per me, quale sarà la sua nuova 

forma di apparizione. Comunque, siamo partiti dal dagherrotipo, abbiamo 
attraversato albumine, collodi, Kodak, Polaroid, è il destino della fotografia di 

essere sempre in movimento, di cambiare con il cambiare delle tecnologie, ed 
è proprio per questo che è stata ed è ancora uno degli strumenti migliori per 

capire la modernità e la post-modernità. 

 
Man Ray, Le lacrime (lacrime di vetro), 1932, stampa ai sali d’argento 

 

Che rapporto c’è tra fotografia e letteratura oggi? Come si è evoluto il 
rapporto nei centovent’anni del libro? 

È un rapporto abbastanza curioso, nel senso che da un lato i fotografi presenti 
in alcuni libri anche di ottima narrativa corrispondono al cliché classico del 

fotoreporter, dall’altro la fotografia diviene un pretesto per costruire vicende 
tra spy story e fantascienza. Senza dimenticare le fotografie che ancora oggi 

fanno ricordare al protagonista episodi passati… insomma, si procede secondo 
le regole canoniche, non vedo all’orizzonte grandi novità epocali, dopo le prove 

geniali di un autore come Sebald. 

Il volume inizia con “La casa dei sette abbaini” di Nathaniel Hawtorne 

(dove la fotografia diventa soggetto all’interno dell’opera letteraria) e 

termina con “L’avventura di un fotografo” di Italo Calvino (dove si è 
voluto evidenziare il cambiamento di clima nella pratica e nella 

riflessione sulla fotografia). Su cosa si basa la scelta degli autori? 

http://www.artslife.com/wp-content/uploads/2015/07/guadagnini5.jpg
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Su di un giusto equilibrio tra testi irrinunciabili (penso appunto ad Hawthorne, 
a Maupassant, Pirandello, Proust, ai già citati Bioy Casares, Cortazar e Calvino) 

e testi meno conosciuti ma non meno importanti per capire l’evoluzione di 
questo rapporto, oltre che molto divertenti, come il pezzo teatrale di 

Boucicault, il racconto di Conway o l’estratto di Twain. 

C’è un filo rosso che accompagna i testi contenutisticamente? 

Direi la questione del rapporto tra immagine e realtà, declinata nei più diversi 
modi e risolta con le più differenti soluzioni. 

Dion Boucicault in The Octoroon (1859) fa dire a Scudder: 
“l’apparecchio non può sbagliare (…) l’apparecchio non commette 

errori“. Ne ha commessi di errori quell’apparecchio nella storia dalla 

fotografia? 
Bisognerebbe intendersi sul termine “errori”, ma se capisco bene, l’unica 

risposta possibile è che a sbagliare in effetti non è mai l’apparecchio, ma 
l’uomo… 

 
Italo Calvino 

 
L’ultimo contributo è quello di Italo Calvino, celebre per la sua 

revisione radicale della fotografia nel tempo. Com’è cambiata la sua 
“lettura” fotografica? 

All’inizio della sua vicenda intellettuale Calvino era molto sospettoso nei 
confronti della fotografia, ne leggeva soprattutto il carattere di impronta fedele 

e in qualche modo meccanica della realtà, come accadeva ancora negli anni 
Cinquanta a molti intellettuali italiani. In seguito, probabilmente grazie a una 

serie di letture e forse anche alla frequentazione con artisti come Giulio Paolini, 

http://www.artslife.com/wp-content/uploads/2015/07/guadagnini2.jpg
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la sua lettura si è profondamente modificata, e “L’avventura di un fotografo” 
ne è bellissima testimonianza. 

Che occhio è quello del letterato che tratta la fotografia? 
È l’occhio di chi è abituato a inventare una nuova realtà a partire dalle 

apparenze di quella quotidiana, direi che non è molto distante dall’occhio del 
fotografo, in realtà. 

Letterati come Proust e Baudelaire negano (in maniera differente) alla 
fotografia un ruolo nell’ambito della creazione artistica. La fotografia è 

arte? 
Ancora questa domanda? 

Sempre meglio ribadirlo. Sempre riguardo l’arte… tra otto e novecento 

la fotografia ha irriso la mimesis classica e cambiato per sempre 
l’espressione artistica. In tutto il secolo scorso ne han fatte di tutti i 

colori assieme (arte/fotografia). Ora come si “guardano” e si 
raffrontano? 

Se per arte si intendono le discipline artistiche della tradizione, e in particolare 
la pittura, direi che ormai siano una coppia di fatto… 

“Con il piacere è come con le fotografie. Quello che si realizza in presenza 
dell’essere amato non è che un cliché negativo, lo si sviluppa dopo, una volta 

arrivati a casa, quando si ritrova a propria disposizione quell’interiore camera 
oscura il cui ingresso è interdetto finché si sta con la gente” 

(Marcel Proust) 

 
William Lake Prince, Don Chisciotte nel suo studio, 1855 Londra, Victoria and Albert Museum 

http://www.artslife.com/wp-content/uploads/2015/07/guadagnini4.jpeg
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“Non potete fare affidamento sui vostri occhi 

 se la vostra immaginazione è fuori fuoco” 
(Mark Twain) 

 
 

“Davanti all’obiettivo io sono contemporaneamente: quello che io credo di 

essere, quello che vorrei si creda io sia, quello che il fotografo crede io sia, 
 e quello di cui egli si serve per far mostra della sua arte” 

(Roland Barthes) 

 

Racconti dalla camera oscura a cura di Walter Guadagnini 
2015, 14 x 21 cm, 208 pagine, brossura, € 15,00 - Skira 

 
 

Edward Burtynsky: 

 la mostra "Acqua Shock" arriva a Milano  
 

da http://www.milanotoday.it/ 

 

Per la prima volta in Europa, dal 3 settembre 2015 al primo novembre 

2015, a Milano, Palazzo della Ragione Fotografia presenta 'Edward Burtynsky. 
Acqua Shock', il progetto del fotografo canadese dedicato all'acqua. Il 

programma di Palazzo della Ragione, il nuovo spazio espositivo di Milano 
interamente dedicato alla fotografia inaugurato a giugno 2014 nel cuore della 

città, si arricchisce del lavoro fotografico che Edward Burtynsky ha dedicato 
all'acqua, alla sua presenza in natura e al suo sfruttamento da parte dell'uomo. 

La mostra 'Edward Burtynsky. Acqua Shock' è promossa e prodotta dal 
comune di Milano - Cultura, Palazzo della Ragione, Civita, Contrasto e GAmm 

Giunti in collaborazione con Admira e curata da Enrica Viganò. La rassegna fa 
parte di Expo in città, il palinsesto di iniziative che accompagna la vita culturale 

di Milano durante il semestre dell'Esposizione Universale.  

http://www.artslife.com/wp-content/uploads/2015/06/Racconti-camera-oscura-Guadagnini1.jpg
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„           

Edward-Burtynsky, Cerro-Prieto - Centrale-geotermica)“ 

Acqua Shock raccoglie 60 fotografie divise in sette capitoli – Golfo del 

Messico, Devastazioni, Controllo, Agricoltura, Acquacoltura, Rive, Sorgenti – 
l’analisi di tutti gli aspetti connessi all’origine e all’utilizzo dell’acqua: dal delta 

dei fiumi ai pozzi a gradini, dalle colture acquatiche alle irrigazioni a pivot 
centrale, dai paesaggi disidratati alle sorgenti indispensabili. 

Edward Burtynsky è noto per essere uno dei più apprezzati fotografi 
canadesi. Le sue straordinarie raffigurazioni fotografiche di paesaggi 

industriali sono incluse nelle collezioni di oltre sessanta dei più importanti 
musei di tutto il mondo, tra cui la National Gallery del Canada, il museo d’Arte 

Moderna e il museo Guggenheim di New York, il Museo Reina Sofia di Madrid, e 
il Los Angeles County Museum of Art in California. 

Burtynsky è nato nel 1955 a St. Catharines, Ontario, da genitori 

ucraini. Si è laureato in arti applicate con specializzazione in Fotografia / Studi 
sui Media presso l’Università Ryerson nel 1982, e nel 1985 ha fondato la 

Toronto Image Works, che offriva servizi di affitto di camera oscura, 
laboratorio fotografico personalizzato, imaging digitale e centro di formazione 

informatica a tutta la comunità artistica di Toronto. L’osservazione dei siti e 
delle immagini dello stabilimento della General Motors nella sua città natale 

gettò le fondamenta del suo lavoro fotografico. Il suo immaginario esplora 
l’impatto collettivo che noi esseri umani stiamo avendo sulla superficie del 

pianeta, il controllo che abbiamo imposto ai paesaggi naturali. Tra le sue 
mostre: Water (2013) presso il New Orleans Museum of Art &Contemporary 

Art Center, New Orleans, Louisiana, Oil (2009) presso la Corcoran Gallery of 
Art di Washington DC, China, Manufactured Landscapes presso la National 

Gallery del Canada, e Before the Flood (2003). Le sue fotografie appaiono ogni 
anno in numerosi periodici, tra cui Canadian Art, Art in America, The 

Smithsonian Magazine, Harper’s Magazine, Flash Art, Blind Spot, Art Forum, 

Saturday Night, National Geographic e il New York Times. I riconoscimenti di 
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Edward Burtynsky includono il premio TED, il premio Outreach al Rencontres 
d’Arles, il premio Roloff Beny Book, e il premio Rogers Best Canadian Film. 

Siede nel consiglio di amministrazione di CONTACT, il festival internazionale 
della fotografia di Toronto, e della galleria del Ryerson Image Centre. Nel 2006 

è stato insignito del titolo di Ufficiale dell’Ordine del Canada e attualmente 
detiene sei dottorati honoris causa. 

Ma è la vita che cambia le fotografie 

di Michele Smargiassi da http://smargiassi-michele.blogautore.repubblica.it/ 

 

      “Sta diventando un’ossessione ai 

limiti della patologia. […] una patologia invalidante, un’isteria moderna, capace 
di compromettere rapporti sociali, lavoro e sentimenti”. E quale sarebbe il virus 

di questa peste sociale, di questa epidemia politicamente catastrofica? Ma 

il selfie, povero lui. Il selfie, agnello sacrificale di ogni damnatio temporum in 
quest’era digital-visuale. 

Devo riconoscere, però, che nel libro Lo sguardo rovesciato di Roberto 
Cotroneo, scrittore giornalista e saggista, il tasso di apocalissi risulta diluito 

rispetto agli articoli del suo blog che lo anticiparono alcuni mesi fa, 
apocalittico-paternalistici fin dal titolo, ricordate?, Scattate fotografie orribili 

senza saperlo. Vi stanno ingannando…, articoli che ottennero uno straordinario 
benché controverso successo di pubblico, che il libro penso intenda replicare. 

Oddio, a pescarle qua e là, le profezie di sventura non mancano anche nel 
libro: "Stiamo formando generazioni che non sanno cosa sia il mondo, ma 

soprattutto non sanno guardare”, “L’intimità si sta perdendo […] si condivide 
con tutti quello che facciamo e non quello che siamo”, “La fotografia non è più 

in grado di raccontare la realtà, e non è più in grado di raccontare il nostro 
mondo, perché la fotografia ha perso i suoi fotografi”, “Il mondo è solo un 

luogo irraggiungibile dove non siamo più capaci di stare e che però siamo 

capaci di fotografare sempre meglio”. 
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Così come, mi pare, resta il giudizio perentorio di condanna sui fotografanti 
di oggi: “Un immiserimento del gusto, una completa inconsapevolezza di quello 

che si sta facendo […] una caricatura del bello e della creatività”, “Eserciti di 
presuntuosi ritengono di fare cose belle e godibili e pubblicano su internet 

immagini insignificanti”. 
Un giudizio che, naturalmente, presuppone, come ogni damnatio 

temporum che si rispetti, l’esistenza di un’età dell’oro in cui la fotografia era 
molto altro e molto meglio. Quando “la fotografia restituiva l’idea della vita nel 

modo più giusto”, quando “le fotografie raccontavano il mondo”, quando le 
fotografie “erano sacre, costose, poche e preziose”, quando “ognuno metteva a 

fuoco da sé” (ma come, ognuno? Anche con le Instamatic? O prima ancora con 

le Brownie? Ma davvero?). 
Del resto (affermazione prudentemente non ripresa nel libro), Cotroneo 

raccomandava ai poveri fotografanti manipolati (da chi e perché?) di usare 
“macchine fotografiche vere, anche digitali” (par di capire che per l’autore i 

fotocellulari sono macchine fotografiche finte) e di ricordare “cosa sapeva 
inventarsi Cartier-Bresson con una vecchia Leica e una pellicola in bianco e 

nero” (peccato che quando HCB comprò la sua prima Leica, quella macchinetta 
era nuovissima, e già allora alcuni soloni della Vera Fotografia dicevano di lei 

proprio le stesse cose che Cotroneo dice oggi dei fotocellulari: che non era 
una veramacchina fotografica). 

 

      Quando i miei ventiquattro lettori si 

aggiungeranno alle migliaia del libro di Cotroneo, spero si accorgano che le 

cose che Fotocrazia va dicendo da anni sulle neofoto sono diametralmente 
opposte. Non per questo ritengo il libro di Cotroneo disonformato o ingenuo. 

Tutt’altro. 

In verità, è punteggiato di ottime intuizioni e sintesi felici, che condivido, 
che sottoscriverei, come la riflessione su quel che cambia dal mirino al display, 

o sull’atteggiamento ambiguo che abbiamo a proposito della verosimiglianza 
delle fotografie (dov’è il punto di equilibrio fra i divieti di fotografare in nome 

della privacy e la convinzione che “tanto le foto sono tutte taroccate”? Ben 
detto). 

Credo piuttosto che la condanna così netta di Cotroneo verso le nuove 
immagini “orizzontali” rappresenti una posizione consapevole e attualmente 

molto forte nel mondo della fotografia “seria”; di più, credo rinnovi una linea di 
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pensiero che percorre tutta la storia della fotografia, periodicamente 
insorgendo contro la minaccia della fotografia di massa. 

L’episodio più noto, ma non il primo né l’unico, fu la rivolta dei pittorialisti 
di un secolo fa, indispettiti dal proliferare degli “schiacciabottoni” con le 

scatolette Kodak e terrorizzati dalla paura di poter essere confusi con loro. 
Per essere ancora più chiaro, non credo affatto che quel giudizio liquidatorio 

sui nuovi modi di usare le fotografie derivi da un’incapacità di comprendere il 
fenomeno. Al contrario. Ci sono nel libro passaggi un po’ sbrigativi ma molto 

chiari che dimostrano come la novità sia stata colta: si dice ad esempio che le 
neofoto non sono diverse solo per il passaggio dall’analogico al digitale, ma che 

“la fotografia digitale non sarebbe quella che è oggi se non avesse accanto 

l’universo del Web” (verissimo, del resto non potrebbero essere sul Web se non 
fossero foto digitali…). 

 

      Si dice anche che la novità di queste foto 

mutanti sta nell’essere oggetti di condivisione disseminata e a distanza, a 

differenza delle fotografie dell’album di famiglia che erano condivisibili solo in 
presenza, e per piccole cerchie. Verissimo. 

Leggo pure che questa nuova dimensione trasforma le foto in qualcosa di 
diverso, dove “l’unica cosa significativa è il gesto: l’offerta della foto come 

suggello a un incontro, a una nuova conoscenza, alla riuscita di un affare, di un 
contratto, alla felicità di una vittoria, di una mèta raggiunta”. 

Perfetto. È una bella sintesi di quel che molti già chiamano “fotografia 
conversazionale”, che io per ora preferisco chiamare (ma sono ancora alla 

ricerca di definizioni migliori) relazionale, o gestuale, o meglio ancora  
intercalare. Foto come gesti, appunto, come strizzate d’occhio, carezze, 

schiaffi, che si intromettono nei flussi di parole e li completano. Comunicazione 

non verbale. Siamo d’accordo. 
Il problema è che, per Cotroneo, questo nuovo modo di usare le fotografie 

è profondamente sbagliato, culturalmente insignificante, traditore della 
fotografia e socialmente patologico. “Nessuno più ritrae quello che vede […] è 

un autoscatto che certifica frammenti di vita generalmente inadatti a essere 
condivisi”, “Qualcuno ha tolto i limiti fisici alla fotografabilità, anche quelli del 

buon senso”, “Miliardi di macchine fotografiche […] non fanno la storia, la 
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distruggono”, e via di questo passo, senza scordare l’inevitabile “ci sono troppe 
fotografie in giro”. 

I deprecatori apocalittici si distinguono dai critici del presente, con i quali 
condividono spesso le analisi, sostanzialmente per questo: perché giudicano 

come privo di valore quel che hanno intravisto nel nuovo, e si rifiutano di 
approfondire. Ok, troppe foto, ok ridotte a gesti, ok tutto, ma ci sarà mica un 

perché, se le foto cambiano? Un perché che magari spazia in territori più ampi 
della fotografia, che dipende dal modo in cui stiamo cambiando noi, le nostre 

reazioni, le nostre relazioni? E in questo cambiamento, il nuovo modo di usare 
le fotografie può magari avere un senso, perfino un valore? Oppure l’umanità 

fotografante, tranne pochi saggi profeti di sventura, è diventata d’un tratto 

insensata e stolta? 
 

      Sì, certo, le fotografie possono sembrarci 

troppe, ma allora prima erano poche? O giuste? E ora sono troppe rispetto a 
cosa? Se sono troppe rispetto alla nostra possibilità di vederle tutte, questo era 

vero anche trent’anni fa; semplicemente, allora, quei miliardi di foto che già 
esistevano nel mondo per noi erano meno raggiungibili di oggi. Ma allora, la 

nostra sindrome di Tantalo (le vorrei mangiare tutte ma non posso) è un 
problema di qualità delle foto e di chi le fa, o piuttosto dell'invadenza dei nuovi 

canali attraverso cui ci raggiungono? 
Sì, certo, d'accordissimo, “oggi scattare non è un modo personale di 

guardare il mondo – è una cosa immediata”, ma perché dovrebbe essere un 
problema? Che c’è di male a fare fotografie “immediate”? Non erano immediate 

anche le fotoricordo di carta del primo bagnetto del bimbo, della fidanzata 
davanti alla Tour Eiffel, degli amici in spiaggia? Non c’erano solo gli album belli 

ordinati, nelle case analogiche, c’erano anche le scatole da scarpe 

caoticamente piene di cartoncini colorati in disordine, versione analogica delle 
cartelle di Facebook… 

Poi, gli apocalittici si distinguono dai critici perché dipingono un presente, 
e dunque un futuro ancora più terribile, in cui il nuovo “sbagliato” ammazza, 

sotterra e rimpiazza integralmente, drammaticamente il vecchio “giusto”. Ma 
questa cosa non accade mai, non c’è mai un cambio della guardia così netto, i 

nuovi media tolgono ai vecchi le funzioni che sanno svolgere meglio di loro, ma 
non li uccidono, anzi quelli, passato lo shock, spesso recuperano le forze e si 

ricollocano benone nello scenario. La tv non ha ucciso la radio). 
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      Dunque l’apocalittico, per 
dimostrare la propria tesi, è costretto a esagerare un po’ i termini della 

catastrofe. “L’espansione della fotografia digitale ha messo in crisi l’immortalità 
della fotografia […] ha tolto l’aura al ricordo della foto”. Ma chi l’ha detto? Gli 

sposi (almeno adesso, sul futuro nessuno può dire) tesaurizzano ancora la foto 
dello scambio di anelli, le mamme fotografano ancora la pappa del bebè per 

ricordarsela un giorno, gli archivi dei giornali vengono ancora tenuti in ordine 
per le esigenze dei giornalisti e magari degli storici del futuro. 

Ancora, sostenere perentoriamente che “oggi è sparita l’amatorialità” in un 
paese dove non solo continuano a esistere centinaia di attivissimi circoli 

fotografici con decine di migliaia di iscritti, ma è nato un fotoamatorismo  
online che ormai va ben oltre Flickr, vuol dire deformare la realtà per cercare 

di darle un'evidenza che non ha. La fotografia premeditata e consapevole che 
Cotroneo ama, e amo anche io, non è stata ammazzata affatto dalle neofoto: 

esiste ancora, si fa ancora, e se un giorno scomparirà sarà perché la storia fa 

questi scherzi, cambia le cose, ma non è ancora successo e nessuno può 
essere certo che accadrà, e se accadrà avrà molte altre cause. 

No, le neofoto non sono una killer app. Sono semplicemente una presenza in 
più, nel panorama della fotografia, che prima non c’era. Un modo nuovo di 

usare la fotografia che prima non esisteva. Sono la formidabile, per me quasi 
entusiasmante prova che nella nuova dimensione della relazione online, a 

distanza, disseminata e simultanea, abbiamo reinventato uno strumento 
linguistico, la “fotografia da tasca”, perché ci aiutasse a rimpiazzare in qualche 

modo ciò che nel nuovo ambiente relazionale si va perdendo: non possiamo 
scambiarci una carezza sui social network, ma una foto che abbia la funzione di 

una carezza forse sì. Perché dovrebbe essere qualcosa di patologico? 
 

      Questo bisognerebbe riuscire ad 

ammettere, cioè che le nuove fotografie (grazie alla loro disponibilità, 
comodità, economicità e facilità, grazie alla loro riuscita garantita automatica e 
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programmata, ma certo), essendo diventate materiale a disposizione delle 
relazioni interpersonali, sono una nuova opportunità umana (come tale, né 

positiva né negativa in partenza) tutta da scoprire, comunque non 
necessariamente una sciagura. Perché è così difficile da accettare? 

Perché, io credo, questa ammissione si scontra con due grandi scogli 
mentali. Due scogli concettuali strettamente intrecciati che da troppo tempo 

trattengono abusivamente la fotografia in uno spazio mentale che non è il suo. 
Primo scoglio, che chiamerei pregiudizio semiotico: che la fotografia sia un 

linguaggio strutturato, dotato di regole che, se le trasgredisci, fanno di te un 
ignorante e uno sgrammaticato. Ma la fotografia non è un linguaggio. Dopo 

decenni di inefficace e frustrante inseguimento alla fotografia come codice, 

anche la semiologia ha deposto le armi. Lo ha ammesso già alcuni anni fa 
Umberto Eco, con grande onestà intellettuale: “Oggi dovremmo riproporci la 

questione nel senso che la fotografia non è una forma di segno. […] Non è altro 
che una materia dell’espressione, così come lo è la voce, e con la voce si 

possono poi costruire degli oggetti semiotici che sono la parola parlata, il 
canto, il linguaggio tambureggiato e fischiato”. 

Ed è precisamente così: la fotografia è come il gesto, la voce, la mimica, 
che non sono linguaggi strutturati né arti compiute, ma materia di base con cui 

si possono costruire diversissime lingue e diversissime semiosi, per diversissimi 
usi e funzioni. Tra i quali, anche fare dell’arte. O semplicemente della buona 

forma visuale. O della comunicazione, dell’informazione, dell’archiviazione di 
memoria. Ma anche scambiarsi messaggi non verbali liberi ed effimeri, però 

utili alle relazioni umane più immediate. 
Non c’è stato bisogno del digitale e neppure del Web perché fosse così, gli 

album di famiglia che Cotroneo rimpiange erano artificiose macchine 

affabulatorie dove le fotografie funzionavano come relais non verbali, il 
padrone di casa apriva l’album e cominciava una narrazione “propagandistica” 

della famiglia, ad uso dei suoi stessi membri e dell’esterno, che le foto dei 
momenti felici si incaricavano di confermare e completare. I ritratti che l'album 

conteneva non appartenevano banalmente al genere del ritratto artistico più di 
quanto non vi appartengano i selfie. Per quanto si cercasse di fare "belle foto”, 

il loro valore non stava nella loro forma, ma nella loro funzione. La foto di un 
momento importante entrava nell’album anche se brutta, mentre una bella foto 

incongrua con la narrazione familiare ne rimaneva fuori. 
Non ci sono più quegli album di famiglia? Ma perché è cambiata  

quella famiglia. Dove la divisione del lavoro fotografico ricalcava la gerarchia 
tradizionale dei ruoli familiari, il padre fotografo-cacciatore, la madre-curatrice 

addetta alla confezione dell’album, i figli destinatari passivi dell’educazione a 
mezzo di fotografie. Oggi il padre magari continua a fotografare le vacanze 

familiari, ma ha ceduto il monopolio dello strumento (comprando i fotocellulari 

ai figli), ora i figli fotografano da quando sono bambini e usano la fotografia 
per le loro relazioni orizzontali, con i pari, e dunque la fotografia che era 

privata gerarchica e didattica, in mano a loro è diventata una relazione 
orizzontale paritaria e bidirezionale. 

Dove c'era un album solo per tutta la famiglia, un album familiare, oggi ci 
sono molti album individuali, uno per ciascun fotografante. Che c’è di 

sbagliato, di disastroso, di degradante in tutto questo? Dove sta la decadenza? 
E soprattutto, quelle fotografie sono una causa o un effetto? 
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      Ma sono foto brutte! Ed 
eccoci al secondo scoglio concettuale, che chiamerei pregiudizio estetico. “Che 
tipo di bellezza cercano sei miliardi di possessori di telefonini che usano gli 

obiettivi fotografici dei loro dispositivi?”, si chiede retoricamente Cotroneo. Ma 
chi ha deciso che con una fotocamera in mano si può e si deve solo cercare la 

bellezza? Che tutte le foto devono essere belle, e se non sono belle allora sono 
fotografie sbagliate, anzi non sono neppure fotografie? 

“Condividere le proprie foto non vuole dire trasmettere e amplificare la 

bellezza del mondo. Ma tutti un po’ lo credono”. Ma non lo credono affatto. 
Almeno, non credono che il bello del loro mondo, che a loro interessa 

condividere, possa essere comunicato solo con foto “belle” (belle per chi? Chi è 
l’arbiter elegantiarum? Quali sono i canoni?). 

Chiedete al ragazzino quali sono le sue foto più belle, probabilmente vi 
mostrerà sul cellulare le foto dei momenti belli vissuti e poi condivisi, almeno in 

immagine, con gli amici. (Lo stesso ragazzino poi, magari, archivierà nell’hard 
disk del suo pc un ritratto o un paesaggio che gli è venuto bene, e 

chiamerà bello anche quello, ma sarà bello in un altro modo: quel ragazzino 
avrà scelto un altro approccio a quella foto, un approccio estetico, che con 

quello conversazionale non c’entra niente e non è in contraddizione). 
Pretendere che le foto che usiamo come intercalari non verbali nella 

conversazione a distanza debbano essere belle come le fotografie da 
pubblicare o da esporre al museo, è come pretendere che una coppietta si baci 

come fanno gli attori del cinema - altrimenti non si amano. 

Forse è tutto qui il problema, ricollocare il significato della parola 
“fotografia” al suo giusto livello. Finché, ad esempio, fotografia sarà 

considerato un termine equipollente ad arte (mentre la fotografia, abbiamo 
detto, è semplicemente materia con cui si può fare anche arte), fino a quando 

si resterà convinti che “la fotografia è una pittura, una forma d’arte che non si 
pratica con colori e pennelli” ed è solo questo, qualsiasi fotografia priva in 

partenza di una consapevole intenzione formale, plastica, sarà considerata 
non-fotografia, fotografia “sbagliata”, deficitaria, insufficiente. 

Ma fotografie fatte così sono sempre state la maggioranza nel campo del 
fotografico: perché la fotografia è stata anche e soprattutto materia per creare 

oggetti visuali funzionali, sociali, pratici, per usi scientifici, emotivi, politici, 
repressivi, pornografici, propagandistici, che ovviamente risentivano dei gusti 

estetici della loro epoca ma non erano pensati per soddisfarli, ma per fare altre 
cose, e se per caso oggi troviamo nei musei le foto astronomiche di Janssen o i 

ritratti polizieschi di Bertillon o i nudi delle cartoline licenziose, è perché è stata 

una sensibilità estetica di stampo postmoderno ad appropriarsene, non perché 
fossero oggetti estetici in partenza. 
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      Credo insomma che 

questo libro sia un’occasione perduta. Di capire cosa sta succedendo alle 

fotografie nell’era della condivisione abbiamo grande bisogno. Quel che non 
conosciamo può farci del male. E l’egemonia inattesa della fotografia nell’era 

del Web non è solo una bella favola colorata. Come in ogni profonda 
trasformazione degli strumenti di produzione, sono in gioco enormi interessi, 

speculazioni industriali, offensive di marketing e quindi giochi pericolosi del 
potere – dei quali peraltro nel libro di Cotroneo non si fa cenno. Ma anche 

questi giochi si basano, o sfruttano, quella rivoluzione antropologica che ha 
radici più ampie della fotografia: sociali, globali, culturali. 

Ma bisogna, appunto, scegliere di andarci dentro fino al collo. Senza 

fermarsi un po’ disgustati sul bordo del fiume impetuoso e torbido. Bisogna 
armarsi di buoni attrezzi di navigazione e scendere nella corrente. Il libro di 

Cotroneo cita molte buone letture, ma non quelle che servirebbero di più per 
affrontare qualcosa che non era previsto dai grandi teorici e critici del 

fotografico del secolo scorso. Barthes, Sontag, Benjamin sono colonne 
possenti, guai a non averli letti, ma non bastano più, perché l’oggetto da 

mettere sotto la lente è cambiato. I cacciaviti a taglio servivano, e servono 
ancora, per svitare le viti con testa a taglio, ma per le viti con testa a croce 

servono nuovi cacciaviti: usando quelli vecchi facciamo una gran fatica inutile e 
spanniamo la vite. Posso sbagliare, ma in questo libro che si occupa 

precisamente dell’era della fotografia ubiqua e condivisa non c’è traccia di 
letture dei migliori studiosi e degli artisti-analisti della fotografia ubiqua e 

condivisa, come Ritchin, Gunthert, Schmid, Chéroux, Kessels, Fontcuberta, 
Maresca, per dirne qualcuno. 

Sarebbero stati utili per capire che ciò che sta investendo le fotografie non 

è un’epidemia di lebbra visuale, ma una profonda rivoluzione nell’uso 
antropologico di uno strumento di produzione simbolica, che non riguarda solo 

un’arte, o un hobby. Riguarda le nostre vite. In fondo, credo che il sottotitolo 
del libro sia abbastanza corretto, se soltanto lo guardiamo appunto con 

uno sguardo rovesciato: quel che dovremmo studiare con grande attenzione 
non è solo “come la fotografia sta cambiando le nostre vite”, ma viceversa 

come le nostre vite stanno cambiando la fotografia. Un libro che si occupi di 
questo ancora non c’è. Forse sarebbe ora di scriverlo. 

[Tutte le citazioni fra virgolette e in corsivo sono estratte dal libro di Roberto 
Cotroneo Lo sguardo rovesciato, Utet]. 
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La Russia arriva a Cortona On the Move: Alexander 

Gronsky allarga i nostri orizzonti con "Pastoral"   
 

di Elena Zola da http://www.huffingtonpost.it/  
 

Nuove e toccanti prospettive sulla Russia, quest'anno, al festival di fotografia di 

viaggio e documentaria Cortona On The Move. La manifestazione, che ha luogo 
ogni estate per le vie della cittadina toscana di Cortona, ospita in quest'edizione 

anche un interessante "focus Russia", curato dal fotografo Andrei Polikanov. 
Questo focus si concentra sui progetti di quattro artisti: Gronsky,  

Arbugayeva, Diodorova e Plotnikova, che dal 16 luglio al 27 settembre 
esporranno le loro fotografie nei palazzi storici e per le vie di Cortona. 

Da segnalare è in particolare il lavoro di Alexander Gronsky che con il suo 
ultimo progetto "Pastoral" ci spinge a riflettere sulla possibilità dell'incontro 

dell'uomo con la natura nella Russia moderna. Gronsky, fotografo paesaggista 

nato in Lettonia, rivolge la sua attenzione agli ambienti periferici di Mosca, lì 
dove appare visibile la transizione fra la zona urbana della grande metropoli 

russa e la campagna circostante. 
 

 

Il titolo del ciclo di immagini, "Pastoral", evoca il diffuso tema letterario 
dell'incontro dell'uomo con la natura, ma applicandolo al suo progetto, Gronsky 

lo rivisita, rendendolo moderno e quasi scottante. Quello che doveva essere un 

"romantico" incontro con la natura si rivela infatti problematico perché né la 
città né il dato naturale sembrano trovare la propria anima. 

http://www.cortonaonthemove.com/it/
http://www.huffingtonpost.it/2015/07/15/cortona-on-the-move-fotografia-in-viaggio_n_7802460.html?utm_hp_ref=italia-fotografia
http://www.huffingtonpost.it/2015/07/15/cortona-on-the-move-fotografia-in-viaggio_n_7802460.html?utm_hp_ref=italia-fotografia
http://www.worldpressphoto.org/people/andrei-polikanov
http://www.cortonaonthemove.com/it/alexander-gronsky-pastoral
http://www.cortonaonthemove.com/it/evgenia-arbugaeva-weather-man
http://www.cortonaonthemove.com/it/ksenia-diodorova-cold
http://www.cortonaonthemove.com/it/tatiana-plotinikova-i-mari-gli-ultimi-pagani-deuropa
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Rappresentando persone di fianco a enormi stabilimenti industriali, che 
prendono il sole tra detriti edili, o in mezzo a rifiuti, Alexander Gronsky esplora 

uno spazio liminale che non è né campagna né città; nel contesto di questa 
compresenza di elementi naturali ed artificiali e attraverso l'impiego di 

un'intelligente cromia, gli uomini si stagliano piccoli, quasi insignificanti, in un 
orizzonte che pare spersonalizzato. 

 

 
A proposito di "Pastoral", Gronsky aveva detto al New Yorker: 

"Il mio progetto non rappresenta una critica sociale né un commento sulla 
politica russa. Riguarda piuttosto la mia personale esperienza del paesaggio, 

specialmente dei sobborghi e delle aree di confine. Mi piace passare il tempo lì 

- mi ci ritrovo, forse perché in generale non mi ritrovo da nessun'altra parte". 
 

Ecco invece i progetti degli altri tre artisti: 

 

1. Eugenia Arbugayeva con The Weather Man segue il meteorologo russo  

 
Vyacheslav Korotki, specialista del Polo Nord. Dopo aver vissuto per molto 

tempo su navi russe, Korotki ora vive in quasi totale isolamento presso un 
avamposto artico per misurare temperature, nevicate e venti. Arbugayeva, 

nata e cresciuta nel nord della Russia, descrive con le sue immagini la vita di 
uno degli ultimi veri polyarnik (metereologi), che, lungi dal sentirsi solo, si 

sente piuttosto parte della natura, della tundra e del vento. 
 

http://www.newyorker.com/culture/photo-booth/russian-pastoral
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2. Il ciclo The Mari, The Last Pagans of Europe di Tatiana Plotnikova  
esplora la vita degli abitanti della Repubblica di Mari El, posta a 800 km da 

Mosca. I Mari parlano lingue diverse e vivono sparsi per il territorio ma hanno 
come tratto comune la fede. La religione Mari non ha testi di riferimento né 

viene celebrata in edifici sacri. I Mari pregano nei boschi, che considerano 
sacri, e celebrano feste con sacrifici animali. È la natura il loro tempio, ecco gli 

ultimi pagani d'Europa. 
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3. La fotografa russa Ksenia Diodorova nel suo progetto Into the Cold  

racconta la vita di chi è emigrato in Russia dalla Repubblica del Tagikistan. 

Dopo la durissima crisi economica che ha colpito il paese, moltissime persone 
sono state spinte in Russia alla ricerca di condizioni di vita migliori. Diodorova 

descrive le storie delle famiglie separate dal fenomeno migratorio che ora 
vivono in condizioni di estrema povertà. Si parte dai loro luoghi d'origine, nel 

Tagikistan, per andare fino in Russia, per dare un volto ad una minoranza che 
spesso viene esclusa e ignorata dal sistema legislativo. 
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Vivian Maier - Street Photographer 

 
Comunicato Stampa da http://www.museoman.it/ 
 

 
 

Sans-titre,-Chicago,-IL,c.1980-©-Vivian-MaierMaloof-Collection,-Courtesy-Howard-Greenberg-Gallery,-New-York_web 

 

Dopo gli Stati Uniti il fascino di Vivian Maier sta incantando l’Europa. 
 

Bambinaia per le famiglie benestanti di New York e Chicago sino dai primi 
anni Cinquanta del secolo scorso, per oltre cinque decadi ha fotografato la 

vita nelle strade delle città in cui ha vissuto senza mai far conoscere il 
proprio lavoro. Mai una mostra, neppure marginale, mai una pubblicazione. 

Ciò che ha lasciato è un archivio sterminato, con più di 150.000 negativi, una 
miriade di pellicole non sviluppate, stampe, film in super 8 o 16 millimetri, 

registrazioni, appunti e altri documenti di vario genere che la tata “francese” 

(la madre era originaria delle Alpi provenzali) accumulava nelle stanze in cui si 
trovava a vivere, custodendo tutto con grande gelosia. 

Confinato infine in un magazzino, il materiale è stato confiscato nel 2007, per il 
mancato pagamento dell’affitto, e quindi scoperto dal giovane John Maloof in 

una casa d’aste di Chicago.  

La mostra al MAN di Nuoro, a cura di Anne Morin, realizzata in 

collaborazione con diChroma Photography, sarà la prima di Vivian Maier 
ospitata da un’Istituzione pubblica italiana e sarà visitabile fino 18 ottobre 

2015. 

Partendo dai materiali raccolti da John Maloof, il progetto espositivo fornisce 

una visione d’insieme dell’attività di Vivian Maier ponendo l’accento su elementi 
chiave della sua poetica, come l’ossessione per la documentazione e 

l’accumulo, fondamentali per la costruzione di un corretto profilo artistico, oltre 
che biografico. 

Insieme a 120 fotografie tra le più importanti dell’archivio di Maloof, catturate 

tra i primi anni Cinquanta e la fine dei Sessanta, la mostra presenta anche una  
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serie di dieci filmati in super 8 e una selezione di immagini a colori realizzate a 

partire dalla metà degli anni Sessanta.  

Privi di tessuto narrativo e senza movimenti di camera, i filmati fanno 

chiarezza sul suo modo di approcciare il soggetto, fornendo indizi utili per 
l’interpretazione del lavoro fotografico. 

Gli scatti degli anni Settanta raccontano invece il cambiamento di visione, 
dettato dal passaggio dalla Rolleiflex alla Leica, che obbligò Vivian Maier a 

trasferire la macchina dall’altezza del ventre a quella dell’occhio, offrendole 
nuove possibilità di visione e di racconto. 

La mostra sarà inoltre arricchita da una serie di provini a contatto, mai esposti 

in precedenza, utili per comprendere i processi di visione e sviluppo della 
fotografa americana. 

A conquistare il pubblico, prima ancora delle fotografie, è la storia di “tata 
Vivian”, perfetta per un romanzo esistenziale o come trama di una 

commedia agrodolce; talmente insolita, talmente affascinante, da non 
sembrare vera. 

Ma al di là del racconto, al di là delle note biografiche, dei piccoli grandi segreti 
rivelati dalle persone che l’hanno conosciuta, al di là del suo ritratto di donna 

eccentrica e riservata, dura e curiosa come pochi altri, custode di un mistero 
non ancora svelato, al di là di tutto c’è il grande lavoro fotografico di Vivian 

Maier, su cui molto rimane ancora da dire. 

Vivian Maier ha scattato perlopiù nel tempo libero e a giudicare dai risultati si 

può credere che, in quel tempo, non abbia fatto altro.  

I suoi soggetti prediletti sono stati le strade e le persone, più raramente le 

architetture, gli oggetti e i paesaggi. 

Fotografava ciò che improvvisamente le si presentava davanti, che fosse 
strano, insolito, degno di nota, o la più comune delle azioni quotidiane.  

Il suo mondo erano “gli altri”, gli sconosciuti, le persone anonime delle città, 
con cui entrava in contatto per brevi momenti, sempre mantenendo una certa 

distanza che le permetteva di fare dei soggetti ritratti i protagonisti 
inconsapevoli di piccole-grandi storie senza importanza. 

Ogni tanto però, in alcune composizioni più ardite, Vivian Maier si rendeva 
visibile, superava la soglia della scena per divenire lei stessa parte del suo 

racconto.  

Il riflesso del volto su un vetro, la proiezione dell’ombra sul terreno, la sua 

silhouette compaiono nel perimetro di molte immagini, quasi sempre spezzate 
da ombre o riflessi, con l’insistenza un po’ ossessiva di chi, insieme a un’idea 

del mondo, è in cerca soprattutto di se stesso.  

In questa indagine senza fine talvolta coinvolgeva anche i bambini che le 

venivano affidati, costringendoli a seguirla in giro per la città, in zone spesso 

degradate di New York o di Chicago.  

A uno sguardo sensibile e benevolo per gli umili, gli emarginati, univa una vena 

sarcastica, evidente in molti scatti rubati, che colpiva un po’ tutti, dai ricchi 
borghesi dei quartieri alti agli sbandati delle periferie.  

“Di Vivian Maier – afferma Lorenzo Giusti, Direttore del MAN - si parla oggi 
come di una grande fotografa del Novecento, da accostare ai maestri del 
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reportage di strada, da Alfred Eisenstaedt a Robert Frank, da Diane Arbus a 
Lisette Model.  

Le grandi istituzioni museali fanno però fatica a legittimare il suo lavoro, vuoi 
perché, in tutta una vita, non ebbe una sola occasione per mostrarlo, vuoi per 

la diffusa – e legittima - diffidenza verso l’attività degli “hobbisti”.  

Ma i musei, si sa, arrivano sempre un po’ in ritardo. 

Delle opere di Vivian Maier non colpisce soltanto la capacità di osservazione, 
l’occhio vigile e attento a ogni sensibile variazione dell’insieme, l’abilità di 

composizione e di inquadramento.  

Ciò che più impressiona è la facilità nel passare da un registro all’altro, dalla 

cronaca, alla tragedia, alla commedia dell’assurdo, sempre tendendo 

saldamente fede al proprio sguardo. Una voce rimasta per molto tempo fuori 
dal coro, ma senza dubbio ben accordata”. 

  

I festival di fotografia per l’estate: seconda parte  

da http://www.internazionale.it/ 

AGOSTO 

 
Obscura festival 
Dal 14 al 21 agosto 2015 - Penang (Malesia) 

Un appuntamento che celebra la fotografia asiatica nel mondo. In occasione 
del festival ci sono mostre, incontri, workshop e letture portfolio.                 

Tra gli autori esposti Sarker Protick con Love me or kill me, Giovanni Troilo 
con La ville noire, e Cristina De Middel con due esposizioni Polyspam e Jan 

Mayen. 

 
Visa pour l’image 
Dal 29 agosto al 18 settembre 2015 - Perpignan (Francia) 

Il festival internazionale di fotogiornalismo che espone le storie dei 
reporter che hanno seguito guerre, disastri ambientali, temi religiosi e 

sociali. Quest’anno in mostra, tra gli altri, Daniel Berehulak che ha 
documentato l’epidemia di ebola in Liberia, Lynsey Addario che ha 

raccontato le storie dei profughi siriani nel Medio Oriente e Goran Tomasevic 
sulle proteste in Burundi. 

 

SETTEMBRE 

 
Getxophoto 
Dal 3 settembre al 4 ottobre 2015 - Getxo (Spagna) 

Un festival che sostiene la sperimentazione nelle immagini, nei formati e 
negli allestimenti. Ogni tre anni è affidato a un curatore diverso che sceglie 

insieme ad altri esperti l’insieme degli eventi tra cui visite guidate, workshop 
e incontri. Quest’anno è affidato a Chrstian Cajoulle. Tra gli autori esposti 

Paul Fusco, Ambroise Tézenas, Philong Sovan, Alejandro Cartagena e 

Clément Briend. 

http://www.internazionale.it/opinione/flash/2015/07/29/festival-fotografia-agosto-settembre
http://www.obscurafestival.com/
http://www.internazionale.it/foto/2014/12/19/amami-o-sparami
http://www.internazionale.it/opinione/francesco-zizola-2/2015/03/12/world-press-photo-troilo-zizola-fotogiornalismo
http://www.visapourlimage.com/index.do;jsessionid=hzcwhV-uh+Zt+uvG5w76DR3a
http://www.internazionale.it/foto/2015/02/20/come-sono-diventato-fotografo-dell-anno
http://www.getxophoto.com/en/
http://www.internazionale.it/foto/2015/07/07/ambroise-tezenas-turismo-dolore
http://www.internazionale.it/foto/2015/07/07/ambroise-tezenas-turismo-dolore
http://www.internazionale.it/foto/2015/07/27/cambogia-phnom-penh-foto
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Visita guidata nella provincia cinese del Sichuan colpita da un terremoto nel 2008. Dal progetto 

Dark turism esposto al festival Getxophoto, in Spagna. (Ambroise Tézenas) 

 
Unseen photo fair 

Dal 18 al 20 settembre 2015 - Amsterdam (Paesi Bassi) 

Un festival internazionale dedicato ai talenti ancora sconosciuti e lavori mai 

pubblicati. 

 
Les nuits photographiques 

Dal 18 settembre al 15 dicembre 2015 - Parigi (Francia) 

Il festival è dedicato alla diffusione dei film fotografici e delle opere 

multimediali legate all’immagine. La quinta edizione presenta la 
mostra Money realizzata grazie alla partecipazione di vari artisti ai quali è stata 

consegnata una banconota da 20 euro e gli è stato chiesto di creare un loro 

valore aggiunto: simbolico o materiale. 

 
Encontros da imagem 

Dal 25 settembre al 31 ottobre 2015 - Braga (Portogallo) 

La nuova edizione del festival si basa sul motto Potere e illusione e si interroga 

sul modo in cui le immagini sono legate alla realtà: l’autenticità e l’illusione del 
mezzo fotografico. 

 
Photoville 
Dal 10 al 20 settembre 2015 - New York (Stati Uniti) 

http://unseenamsterdam.com/
http://lesnuitsphotographiques.com/
http://encontrosdaimagem.com/en/
http://photovillenyc.org/
http://www.internazionale.it/opinione/flash/2015/07/29/festival-fotografia-agosto-settembre
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Un festival all’aperto che dal 2012 si svolge nel Brooklyn bridge park, a New 
York. Quest’anno oltre sessanta esposizioni di fotografi internazionali. 

 

Eloy, Arizona, Stati Uniti, 2015. Esposto al festival Portrait(s) di Vichy, in Francia. (Kourtney 

Roy, Courtesy galleria Catherine & André Hug) 

 
Paraty em foco 
Dal 23 al 27 settembre 2015 - Paraty (Brasile) 

Un evento che celebra la diversità e l’esuberanza della cultura brasiliana 
attraverso workshop, incontri ed esibizioni. 

ANCORA IN CORSO 

 
PhotoEspaña 
Dal 3 giugno al 30 agosto 2015 - Madrid (Spagna) 

La diciottesima edizione del festival è dedicata alla fotografia latinoamericana e 

ospita i lavori di 395 autori che hanno lavorato in Messico, a Cuba e in 
Argentina. Tra loro, la fotografa Lola Álvarez Bravo, una delle madri e delle 

maestre della fotografia messicana; il fotografo cubano Alberto Korda, 
ossessionato dalla bellezza delle donne; e un’ampia retrospettiva sulla 

fotografa e attivista italiana Tina Modotti, con i suoi ritratti personali 
dell’architettura messicana e della società indigena. 

 
Festival photo La Gacilly 
Dal 5 giugno al 30 settembre 2015 - La Gacilly (Francia)  

Tra le mostre di questa edizione: Mario Giacomelli con il suo famoso lavoro sul 
paesino abruzzese di Scanno realizzato negli anni cinquanta; Paolo Pellegrin 

con i suoi reportage delle guerre in Pakistan, Afghanistan, Palestina e Iraq; e 

http://paratyemfoco.com/en/
http://www.phe.es/
http://www.internazionale.it/foto/2015/06/08/photoespana-mostra-fotografia-latinoamerica
http://www.festivalphoto-lagacilly.com/l-edition-2015/
http://www.internazionale.it/opinione/flash/2015/07/29/festival-fotografia-agosto-settembre
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Robin Hammond con un lavoro sull’Africa subsahariana. Due ampie 
retrospettive sono dedicate a Vincent Munier e Sarah Moon. 

 
Portrait(s) 
Dal 12 giugno al 6 settembre 2015 - Vichy (Francia) 

Portrait(s) è l’unico evento in Francia dedicato esclusivamente al ritratto 
fotografico. Le mostre abbracciano diversi stili, dal classico ai linguaggi più 

sperimentali. Quest’anno il tedesco Martin Schoeller, famoso per i ritratti di 
celebrità, presenta un lavoro sui gemelli che esplora questioni legate 

all’identità individuale. Il francese Richard Pak è andato tra il pubblico dei 
concerti rock per cogliere tutte le emozioni che possono attraversare il volto di 

un fan. Alejandro Cartagena è in mostra con Car poolers, sul mondo dei 

pendolari messicani, invisibili e ignorati. 

 
Les rencontres internationales de la photographie d’Arles 

Dal 6 luglio al 20 settembre - Arles (Francia) 

Dal 1970 è la prima edizione senza il suo fondatore Lucien Clergue, morto a 

novembre del 2014. Ospiterà due ampie mostre dedicate a due maestri della 
fotografia: Walker Evans e Stephen Shore. Del primo si potranno vedere 

le immaginipubblicate soprattutto sui giornali americani; mentre del secondo, 
uno degli autori più influenti degli ultimi trent’anni, lavori famosi 

come Uncommon places eAmerican surfaces. Nella sezione dedicata alla 
musica sono esposte alcune delle copertine di vinili passate alla storia, mentre 

l’omaggio al cinema è affidato agli scatti di Paul Ronald sul set di 8 e 1/2 di 
Federico Fellini. Tra gli altri fotografi, Paolo Woods, Gabriele Galimberti, Alex 

Majoli e Paolo Pellegrin. 

 
Cortona on the move 

Dal 16 luglio al 27 settembre 2015 - Cortona (Italia) 

Dedicato alla fotografia di viaggio ospita quest’anno i lavori Maybe di Phillip 
Toledano, Japan di James Whitlow Delano, il controverso progetto La ville 

noire di Giovanni Troilo e una grande retrospettiva dedicata a Mario Giacomelli. 
Nella prima settimana del festival ci sono workshop, letture portfolio e incontri 

con professionisti del mondo della fotografia. 

Piergiorgio Branzi in mostra alla Leica Galerie Milano 

di redazione da http://www.mi-lorenteggio.com/ 

 
Fino al 12 Settembre 2015, gli scatti del celebre fotografo toscano 

 

Il 30 giugno 2015 presso la Leica Galerie Milano in via Mengoni 4 (angolo 
Piazza Duomo), si è inaugurata la mostra Flâneur di Piergiorgio Branzi, 

giornalista e celebre fotografo toscano, realizzata in collaborazione con 
Contrasto Galleria Milano. 

“Flâner” significa “andare a zonzo, gironzolare, bighellonare”. E il Flâneur - 
come lo definiva Charles Baudelaire – è il gentiluomo che vaga per le vie 

cittadine, immergendosi nei luoghi e provando emozioni nell'osservare il 
paesaggio. Piergiorgio Branzi è sempre stato fedele a questo approccio alla 

http://www.ville-vichy.fr/Exposition-Portraits-Edition-3
http://www.internazionale.it/foto/2015/06/17/vichy-festival-ritratti-foto
https://www.rencontres-arles.com/Home
http://www.internazionale.it/opinione/flash/2014/09/02/un-fotografo-in-redazione
http://www.cortonaonthemove.com/it/
http://www.internazionale.it/opinione/christian-caujolle/2015/03/06/inutili-polemiche-sul-world-press-photo-giovanni-troilo
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fotografia, e le oltre 30 fotografie in mostra alla Leica Galerie lo testimoniano, 
confermando al contempo lo spessore autoriale del fotografo fiorentino. 

Delle molte anime della fotografia italiana, Branzi incarna quella più colta ed 
aristocratica. Formatosi nella tradizione figurativa rinascimentale toscana, 

dotato di una naturale eleganza, presto abbandona la ricerca formale per 
diventare un maestro del “ritratto ambientato”. Monsignori, bambini, borghesi, 

paesani, colti di sorpresa, con sottile sarcasmo, restano in equilibrio tra un 
lirismo sommesso e una vivida caratterizzazione psicologica.  

 
 
L’immagine, rigorosamente bilanciata nella composizione, è per Branzi il 

prodotto di previsioni, riflessioni, aggiustamenti di tono e tagli in camera 

oscura, di equilibrio formale e momento decisivo nella ripresa. 

Fondamentale nella sua evoluzione stilistica fu l’incontro con il fotografo Mario 

Giacomelli, di cui Branzi dice: “aveva più o meno la mia età, e con lui stabilii 
un certo sodalizio artistico, perché tutti e due impegnati, in quel momento, a 

scandagliare le possibilità d’impianto espressionista: toni definitivamente neri e 
bianchi bucati, mangiati nella ripresa e nella stampa. In accordo definimmo 

questo segno l’identificazione stessa del fare fotografia, e su questo richiamo 
alla grafica stabilimmo un rapporto di intesa che contribuì ad avvicinarci anche  

sul piano dell’amicizia…”. 
Con la tecnica della stampa giclée, utilizzata per la stampa della maggior parte 

delle fotografie in mostra, le immagini sembrano animarsi di una luce nuova e 
un contrasto più denso. Particolari rimasti sepolti sulla pellicola riaffiorano, 

diventano materia, intessono di spessore il nero e il bianco della trama e le 
fotografie trovano una dimensione diversa, più nuova e insieme antica. 

 

Flâneur - Piergiorgio Branzi 
Leica Galerie Milano – Via Mengoni, 4 - Dal 30 giugno al 12 settembre 2015 

Orari: lun 14.30-19.30/ mar-sab 10.30-19.30 – domenica chiuso 
Ingresso gratuito 
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Piergiorgio Branzi 

 
Nasce il 6 settembre 1928 in una piccola cittadina lungo il corso dell'Arno, 

Signa, una decina di chilometri da Firenze, terzo di sette figli. Branzi apprende 
il fascino e la malia delle immagini impresse su pellicola proprio nell'orto della 

fabbrica del nonno che confina con il Teatro della cittadina, dove il all'indomani 
delle proiezioni cinematografiche, raccoglie gli spezzoni scartati dagli operatori 

dopo le innumerevoli rotture del logorato supporto di celluloide. A metà degli 
anni trenta la famiglia si trasferisce a Firenze, dove il padre ha aperto una 

libreria e una piccola casa editrice d’impronta religiosa. Finito il liceo Branzi, 

senza troppo entusiasmo, si iscrive a giurisprudenza. Alle prime frequentazioni 
di pratica in tribunale si rende conto che "non sarebbe mai stato avvocato e 

tanto meno giudice… forse imputato". Il sempre maggiore coinvolgimento del 
padre nell'attività politica costringe i figli ad occuparsi a turno della libreria. 

Piergiorgio incontra così le prime pubblicazioni illustrate con fotografie, come 
Segreto Tibet del fiorentino Fosco Maraini. Il giro di boa, per la sua vicenda 

fotografica, si verifica nel 1953, con la visita ad una mostra di Henri Cartier-
Bresson, allestita in palazzo Strozzi da Ragghianti. Esce dall'esposizione e 

acquista una macchina fotografica Condor, prodotta nelle officine Galileo di 
Firenze. Nel 1959 Branzi organizza una serie di mostre fotografiche nella sede 

fiorentina del "Giornale del Mattino", tra le quali quelle di Tony Armstrong 
Jones, di Fosco Maraini, di Giulia Niccolai, di Pietro Donzelli. Branzi vuole 

sperimentare anche il cinema ed acquista una Paillard 16mm. Realizza solo 
alcuni documentari industriali, ma l'esperienza gli è utile per l'assunzione alla 

RAI, nel 1960, in qualità di "giornalista-reporter", incaricato cioè di realizzare 

servizi completi di testo e di immagini. Nel 1962 il direttore del Telegiornale, 
Enzo Biagi, lo invia a Mosca. È il primo corrispondente televisivo occidentale 

nell'Unione Sovietica. Branzi rimane a Mosca quattro anni riservando la 
cronaca politica alla quotidiana attività professionale, mentre alla fotografia 

affida il compito di registrare un diario personale su una realtà ed una 
esperienza umana particolare. Le immagini di questo diario Branzi le tiene 

chiuse in un cassetto per più di due decenni, per non accendere travisamenti. 
Branzi torna da Mosca nel 1966 e appende la macchina fotografica al chiodo, 

dedicandosi alla pittura e all'incisione. Riprende in mano la sua Leica nel 1995, 
su invito di Italo Zannier per partecipare assieme a Barbieri, Basilico, Berengo 

Gardin, Fontana, Gioli, Scianna, e altri, all'iniziativa Itinerari Pasoliniani, in 
Friuli. La “Biblioteque National de France” di Parigi ha costituito nel 2007 un 

“Fondo permanente” delle sue opere. Sue immagini sono state acquisite anche 
dal “MOMA” di San Francisco, “Guggenheim Museum” di New York, “Fine Art 

Museum” di Huston, “Istituto Superiore Storia della Fotografia”, “Archivio 

Fratelli Alinari”, oltre ad altre Istituzioni pubbliche e gallerie, in Italia e 
all’estero. 
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