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Margaret Coutney-Clarke:                                          

On Borrowed Time, il tempo in prestito 
 
di Francesca Marani da http://www.spreafotografia.it/ 

 
 Sentiamoci il prima possibile perché poi andrò nel deserto per qualche giorno e 

allora non so quando potremo parlare di nuovo». Questo è quello che può 

succedere quando si ha l’opportunità di intervistare Margaret Courtney-
Clarke, fotogiornalista conosciuta in tutto il mondo per le celebri pubblicazioni 

sull’arte africana femminile e, soprattutto, donna di tempra eccezionale, capace 
di fronteggiare il deserto da sola e senza paura, proprio come le insegnarono i 

genitori fin da bambina, quando viveva in una grande tenuta ai confini del 
deserto namibiano. 

 

 
© Margaret Courtney Clarke 

 
«Mio padre e mia madre sono di origine anglo-irlandese, mio nonno era 

governatore dell’Africa del Sud-Ovest, inviato qui dalla Società delle Nazioni, in 
seguito alla stipulazione del Trattato di Varsavia. Ho trascorso un’infanzia molto 

bella in Namibia, a stretto contatto con la natura e gli animali. Il deserto fa 
parte del mio animo, ci sono cresciuta dentro». Per questo non bisogna stupirsi 

se Margaret sa cacciare, costruire frecce, scavare tra le rocce per cercare 
l’acqua, sopravvivere al buio profondo di una notte senza luci 

artificiali.«Sembra qualcosa di straordinario per chi non cresce in questo 
ambiente – rassicura –, ma qui è abbastanza normale, fa parte della natura, fa 

parte della vita. E io non vedo l’ora di uscire fuori nel deserto, dove non c’è la 
corrente, dove mi posso staccare dalla televisione, dal telefono, dalle notizie». 

Sarà anche normale, ma questo è l’unico aggettivo che non viene in mente 

quando ci si confronta con Margaret Courtney-Clarke, per la forza del suo 
spirito che trapela da ogni racconto e per l’eccezionalità della vita vissuta, o 

meglio delle tante vite che ha sperimentato, viaggiando imperterrita tra 
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l’Africa, l’Europa e l’America. Riassumerle qui sarebbe un’impresa tanto ardua 
quanto inutile: Margaret ha visto troppo, vissuto troppo per riuscire a ridurre, 

sintetizzare e condensare il tutto in poche pagine. 

 
«On Borrowed Time è un viaggio che è solo cominciato. Sento l’esigenza di 

ritornare al deserto, agli spazi e luoghi non visitati nei precedenti viaggi (…). 
Ho la passione di fotografare ciò che sembra che nessuno guardi, di catturare 

immagini che portano lo spettatore verso posti familiari, mettendo in 
discussione la loro percezione di questi luoghi. Di andare dove la luce mi porta, 

dove il silenzio mi risana, e dove posso sperimentare la libertà del mio spirito» 
Margaret Courtney-Clarke, Swakopmund, Namibia, marzo 2015 

 
© Margaret Courtney Clarke 

 
Meglio soffermarci sul presente, sul tempo che l’autrice ha deciso di dedicare a 

se stessa, giunta a questo punto del proprio percorso. Il tempo in prestito, On 
Borrowed Time, non a caso, è il titolo della ricerca fotografica portata avanti 

negli ultimi anni. Si tratta del primo progetto personale dell’autrice che, a 
differenza del passato, ha deciso di fotografare senza commissione, mossa 

solamente da un’urgenza privata. Quando nel 2008 torna al paese d’origine e 

di formazione, «alla ricerca di tranquillità, spazi aperti e aria pulita», si 
stabilisce a Swakopmund, una città costiera che si estende tra l’Oceano 

Atlantico meridionale e il deserto. Qui però non conosce la pace sperata perché 
si ritrova a dover affrontare una difficile malattia e, parallelamente, le 

contraddizioni di un Paese corrotto e segnato da profonde ineguaglianze. 

 

 
© Margaret Courtney Clarke 

 
Sarà la fotografia, che l’ha accompagnata per tutta la vita, a venirle ancora una 
volta in soccorso, aiutandola ad affrontare il cancro come una sorta di cura 

alternativa.«Riprendere la macchina fotografica in mano è stata una sfida 
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enorme e anche una guarigione – rivela l’autrice –. La differenza tra quello che 
facevo e quello che faccio adesso, a distanza di oltre dieci anni, è che ora parlo 

di me, vorrei esprimere e ritrovare la mia identità, la mia personalità, ricercarla 
nel paesaggio della Namibia, dove sono custodite le mie memorie, la mia 

infanzia». Nasce così un progetto che è frutto di un cambiamento, una ricerca 

fotografica inedita per la sua stessa creatrice, uno sguardo acuto sulla Namibia 
contemporanea. «Il tempo della Namibia – coincide con il mio tempo, perché 

ogni giorno mi sveglio e non so cosa potrà accadermi. Voglio raccontare quello 
che sta succedendo in questo Paese in nome dello sviluppo, affinché il mondo 

veda e reagisca, perché qualcuno si vergogni». 

 
 
«Le fotografie di On Borrowed Time parlano dell’esistenza. Esse sono il frutto di 

una consapevolezza (da parte dell’autrice) sulla fragilità della propria esistenza 
e di una stretta simbiosi con gli antichi ritmi del deserto e della costa, i modi di 

vivere dei suoi abitanti, le tracce del loro passaggio e l’avanzata 
apparentemente inesorabile dello sviluppo corporate e minerario. […] Esse 

sono eloquenti circa un’esistenza dura e di deboli barlumi di speranza, in una 
vita graffiata da un terreno spaventosamente inospitale, a fronte di una 

travolgente transizione sociale. Allo stesso tempo, queste fotografie 

raggiungono una grazia conturbante che non è un senso falsato della realtà, 
ma, al contrario, una rara sintesi di cosa ci sia nella realtà stessa assieme a 

una onestà di visione profondamente accresciuta e priva di compromessi» 
David Goldblatt, Johannesburg, 2015 

 
 

 
© Margaret Courtney Clarke 

 
 
Fotografia come strumento per illuminare la verità e catalizzare l’attenzione 

verso i problemi sottaciuti di un territorio vastissimo e sottopopolato, «dove la 
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siccità e la ridistribuzione delle terre minacciano mezzi di sussistenza e stabilità 
socio-economica e dove culture e identità contrastano con il neocolonialismo». 

La Namibia è una terra ricca di minerali preziosi, risorse naturali che nel corso 
del tempo hanno attirato gli investimenti dei giganti globali, accorsi a spartirsi 

le concessioni minerarie. Questo fenomeno ha provocato, a sua volta, uno 

sviluppo senza precedenti, forti ondate migratorie e un divario sempre più 
netto tra ricchi, minoranza bianca e poveri. 

 
 

 
© Margaret Courtney Clarke 

 
 
Dune di sabbia, letti di fiume prosciugati, campi, allevamenti e riserve 

ambientali. Margaret Courtney-Clarke ha percorso centinaia di chilometri con 
infaticabile energia, attraversando terre remote, scavalcando barriere, evitando 

checkpoint e intrufolandosi nelle zone minerarie dall’accesso vietato, pur di 
raccontare senza riserve le condizioni di vita in cui versano la maggior parte dei 

namibiani e, in special modo, coloro che vivono all’interno di un campo 
abusivo, conosciuto come DRC (Democratic Resettlement Community, 

precedentemente Displaced Refugee Camp).  
 

Situato a dieci chilometri nell’interno, accanto alla discarica urbana, è una vera 
e propria baraccopoli profondamente intrisa di reminiscenze di apartheid. Un 

luogo dove «la speranza supera di gran lunga la fornitura di beni di prima 

necessità – racconta la Clarke –. Pochi lampioni, minimi prepaid water point, 
nessuna rete fognaria, nessun cassonetto per la spazzatura e un’occasionale 

raccolta di rifiuti. In questo ambiente mi sono sentita sfidata dalle immagini 
preconcette di povertà e bassifondi, madri e bambini (colti) nelle aspre lotte 

della vita – immagini che ho scelto di non scattare durante i miei primi viaggi 
attraverso l’Africa». 
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© Margaret Courtney Clarke 

 

 
 

E le fotografie di On Borrowed Time non smentiscono la scelta, discostandosi 

fortemente da stereotipi e luoghi comuni: sono immagini che invitano al 
discernimento critico, sono il frutto di uno sguardo empatico, della fiducia che 

l’autrice riesce a guadagnare.  
 

Come sottolinea il fotografo David Goldblatt: «La relazione di Margaret con le 
persone che ha fotografato in questo lavoro è concreta e intima, quasi quella di 

un familiare piuttosto che quella di un osservatore compassionevole. È un 
frammento catturato con la pienezza del suo abbraccio.  

 
Utilizzando la sabbia del deserto ha costruito con loro una dimora di sacchi di 

sabbia. É un’amica fidata delle donne e dei bambini che puliscono la discarica 
dei rifiuti. Affronta funzionari municipali per il trattamento che riservano alle 

persone senza terra. Ha celebrato il suo compleanno con una famiglia di 
contadini che ha ucciso una capra in suo onore. Quando ha saputo di due 

bambini che sono morti per un morso di serpente, ha raccolto soldi per le loro 

bare e ha viaggiato per duecentotrenta chilometri su un’accidentata strada 
sterrata attraverso il deserto per essere presente al loro funerale».  

 
Sono tante le persone che aspettano, aiutano e proteggono Margaret Courtney-

Clarke, sorella, amica, mamma, nonna di una grande famiglia allargata. La 
fotografia assume, allora, un ruolo marginale in questa relazione, dove la cosa 

più importante è l’incontro autentico con l’altro. 
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© Margaret Courtney Clarke 

 

 
 

Biografia 
 

 
 
Margaret Courtney-Clarke nasce in Namibia nel 1949. Si forma tra la Namibia e 

il Sudafrica, per poi approfondire lo studio dell’arte e della fotografia in Italia e 
negli Stati Uniti. Lavora come fotogiornalista per numerose testate 

internazionali. Tra il 1978 e il 1979 compie alcuni viaggi in Namibia ed è 
segnalata come persona non gradita in riferimento alle sue opinioni rispetto 

alle leggi sull’apartheid; lo stesso anno decide di rinunciare alla cittadinanza. 
Nel 1980 inizia a collaborare con il fotografo David Goldblatt. Tra il 1979 e il 

1996 porta avanti alcuni progetti fotografici in Africa, documentando i diversi 
tipi di rifugi e indagando l’arte delle donne africane, a cui dedica una trilogia di 

grande successo (Ndebele: Arte di una Tribù Africana, Affreschi Africani, Popolo 

Libero). Tra il 1994 e il 1999 collabora con Maya Angelou, celebre poetessa 
americana e grande amica. Tra il 1999 e il 2010 crea la Ndebele Foundation, 

un’organizzazione culturale non-profit per le donne Ndebele e la gioventù di 
Mabokho, Mpumalanga. Nel 2008 torna a vivere in Namibia. Nel 2015 è 

nominata per l’Henri Cartier-Bresson Award con il progetto On Borrowed Time. 
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Il nero non è in bianco e nero 

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

 

La fotografia è stata, per cent’anni, l’opera al nero. Non al bianco-e-nero. Al 

nero. I sali d’argento scurivano, non sbiancavano. Nei negativi, come nei 

positivi diretti, a disegnare le figure era sempre e solo una sostanza scura. 

 

William Klein, Gun 1, 1955, dipinto 1999 (dalla sezione Contatti dipinti della mostra William Klein:           

il mondo a modo suo). © William Klein, g.c. 

La parola stessa, fotografia, se puresi riferisce correttamente all’agente (la 
luce), suggerisce equivocamente l’idea di un’immagine luminosa, mentre 

quell’immagine nasce fumosa (catramosa e bituminosa, addirittura, con 
Niépce). Qualcuno propose, con coerenza ma senza successo, di 

chiamarla skiagrafia, scrittura d’ombre. 

Oggi la fotografia, tranne rari casi,non annerisce più. Nel processo di 

cattura digitale non c'è annerimento. Il nero è semplicemente uno dei pigmenti 
nelle tanichette delle stampanti inkjet, o una coalescenza di sovreccitati pixel 

colorati su schermi che emanano luce. 

Il nero, in fotografia, è tornato ad essere un colore fra gli altri. Perfino 

nella fotografia in bianco-e-nero, che oggi è solo una scelta di estrema 
desaturazione, e non una categoria a parte. 

Ma non c’è nulla di nuovo. Solo l’eterno ritorno del pendolo. Colore, non 

colore, il nero è stato periodicamente l’una e l’altra cosa: ce lo racconta il più 
eminente storico dei colori, Michel Pastoureau, nella seconda (ma forse ultima, 

dopo il blu) delle sue biografie dedicate a una singola famiglia cromatica, da 
poco tornata disponibile in italiano. 

Credo sia una lettura utile per un appassionato di fotografia, anche se le 
cose (poche, meno del prevedibile) che dice sul nero in fotografia sono 

abbastanza risapute. 

file:///J:/Antenore/RASSEGNA%20STAMPA/RASSEGNE%20STAMPA%202015/www.smargiassi-michele.blogautore.repubblica.it
http://www.ponteallegrazie.it/scheda.asp?editore=Ponte%20alle%20Grazie&idlibro=6437&titolo=NERO
http://www.palazzodellaragionefotografia.it/portfolio/dal-17-giugno-all11-settembrewilliam-klein


9 

 

 

Utile perché alla fine della lettura guarderete il nero con un occhio 
diverso. Non come la neutra metà del codice binario di un certo tipo di 

fotografia, ma come un segno culturale, e pertanto modulabile. Come un segno 
che non è affatto “in bianco e nero”. 

Del resto, prima di essere in bianco e nero, la fotografia è stata in bianco-

e-ocra, o meglio in giallo-e-ocra, in avorio-e-seppia, in crema-e-mattone, tutte 
le sfumature brune delle albumine, per non parlare dei viraggi, dei pigmenti più 

o meno bluastri. 

Insomma prima della "fotografia a colori" è esistita una coloratissima 

fotografia che chiamare anche solo monocromatica è un'approssimazione. 
Forse bisognerebbe parlare di un'era della fotografia "differenziale", dove la 

scrittura delle forme era affidata a scarti di tono e saturazione che non 
tentavano di essere mimetici, ma solo analogici, rispetto ai colori della visione 

umana. 

Credo insomma che vada riconsiderata l'opinione comune sui motivi per 

scegliere, in fotografia, il bianco-e-nero rispetto al colore, opzione 
comunemente  addebitata alla ricerca di maggiore "artisticità", di una coerenza 

formale più forte, di un minore "realismo", o semplicemente alla volontà di 
escludere elementi vistosi che distraggono. 

Reinterpretato come colore significante, il nero fotografico (a proposito, 

qualcuno ha mai detto foto a colori-e-bianco-e-nero?) non è un modo 
per togliere qualcosa, come indicherebbe il suo statuto di tinta che assorbe 

ogni luce; semmai per aggiungere connotazioni all'immagine. 

Confuso da alcune culture con il blu, il nero non è il grado zero della 

tavolozza, la tinta estranea all'arcobaleno, un non colore (perfino una non-luce, 
benché esistano neri brillantissimi, anche in fotografia), ma un portatore di 

significati. Tutti quelli legati alla sua cultura, alle associazioni mentali con idee, 
sentimenti, simboli. Il nero del diavolo e quello del prete, il nero della notte e 

del lutto e il nero dell'eleganza estrema e del lusso, il nero sporco e quello 
pulito, il nero deprimente della depressione e quello avvincente del mistero... 

Il bianco e nero non è un'opposizione binaria naturale come potrebbe 
sembrare. Per secoli, ci informa Pastoureau, il contrario del bianco è stato il 

rosso. E la diarchia era una trinità: bianco, rosso, nero sono stati il vocabolario 
essenziale di grandi designer, da Albe Steiner a Bruno Munari. 

Nella mostra di William Klein in corso a Milano, che è stata la scintilla di 

questa divagazione, troverete una singolare riapparizione di questa triade 
ancestrale, dove il rosso si incunea nella diarchia totalitaria della fotografia 

come un segno di volontà umana. 

Troverete i provini di Klein in bianco e nero ingranditi e biffati a mano di 

rosso, come a voler contestare e rompere la rigidità di quel codice manicheo. Vi 
chiederete che cosa volesse dirci. A me ha detto questo. Che il nero sfida la 

nostra idea di immagine, ma si può sfidare. 

E anche che, né cromofobia, né cromoclastia, il nero fotografico è una 

forma simbolica. Gli sforzi, giustissimi, per decostruire l'ideologia del colore ce 
lo avevano fatto un po' dimenticare. 
 

Tag: Albe Steiner, bianco e nero, Bruno Munari, colore, Michel 

Pastoureau, nero,  William Klein 

Scritto in analogica, Bianco e nero, colore, linguaggio | Commento » 

http://www.palazzodellaragionefotografia.it/portfolio/dal-17-giugno-all11-settembrewilliam-klein
http://smargiassi-michele.blogautore.repubblica.it/2015/09/28/una-mano-di-colore-sulla-realta/
http://smargiassi-michele.blogautore.repubblica.it/2011/09/23/mamma-non-togliermi-gli-occhiali-rosa/
http://smargiassi-michele.blogautore.repubblica.it/tag/albe-steiner/
http://smargiassi-michele.blogautore.repubblica.it/tag/bianco-e-nero-2/
http://smargiassi-michele.blogautore.repubblica.it/tag/bruno-munari/
http://smargiassi-michele.blogautore.repubblica.it/tag/colore/
http://smargiassi-michele.blogautore.repubblica.it/tag/michel-pastoureau/
http://smargiassi-michele.blogautore.repubblica.it/tag/michel-pastoureau/
http://smargiassi-michele.blogautore.repubblica.it/tag/nero/
http://smargiassi-michele.blogautore.repubblica.it/tag/william-klein/
http://smargiassi-michele.blogautore.repubblica.it/category/analogica/
http://smargiassi-michele.blogautore.repubblica.it/category/bianco-e-nero/
http://smargiassi-michele.blogautore.repubblica.it/category/colore/
http://smargiassi-michele.blogautore.repubblica.it/category/linguaggio/
http://smargiassi-michele.blogautore.repubblica.it/2016/07/01/il-nero-non-e-in-bianco-e-nero/#comments
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Premiato il fotografo Perotti a Los Angeles e a Parigi 

da http://laprovinciapavese.gelocal.it/ 

 

 

«Entrambe le notizie mi sono arrivate nello stesso giorno, sono stupefatto ma felicissimo». 
Graziano Perotti, fotoreport pavese sempre in viaggio tra Asia e Medio Oriente, ottiene due 
riconoscimenti in altrettanti prestigiosi concorsi internazionali. Il primo, forse il più 
importante, è l’International Photography Awards, che ha Los Angeles ha scelto le migliori 
immagini, nelle diverse categorie, tra gli oltre 172mila scatti inviati da migliaia di fotografi 
professionistra da tutto il mondo. Nella sezione “Family of Man”, Graziano Perotti ha 
ricevuto ben sei Honorable Mentions per immagini delicate, che ritraggono momenti di 
gioia ma anche di dolore. Non solo.  

Sempre ieri, il fotoreporter ha ricevuto la notizia della “menzione d’onore”, ossia il secondo 
posto, al Prix de la Photographie di Parigi nella categoria di animali domestici per la voce 
dal titolo, "La bellezza di oche". La giuria, in questo caso, ha selezionato i vincitori 
provenienti da migliaia di fotografi provenienti da oltre 85 Paesi. «Sono felice e orgoglioso - 
dice Perotti - in particolare lo sono perché, a Los Angeles, è stata scelta anche una delle 
immagini che avevo realizzato per il progetto “Dammi la mano”, 38 fotografie per ricordare 
i 25 anni dell’Associazione Sartori, i cui volontari si recano a casa dei malati terminali di 
cancro per assisterli. Per Parigi, invece, non avrei mai immagino che le mie oche, un’idea 
fotografica assolutamente particolare, potessero riscuotere tanto successo. Ne sono 
felice».  

Graziano Perotti, nato a Pavia nel 1954, ha pubblicato oltre 200 reportage sui più 
importanti magazine, ottenendo 20 copertine. Ha vinto importanti premi in Italia e all’estero 
e sue fotografie sono in collezioni 
private, fondazioni e musei. Nel 2015 è stato uno dei dodici fotografi italiani selezionati che 
ha pubblicato su Vogue (marzo 2015) per i festeggiamenti dei 50 anni della rivista più 
prestigiosa al mondo. Molte sue fotografie sono vendute da Vogue in PhotoVogue 
Collection –E-Commerce America. 
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Newton, non chiamatelo più provocatore 
 

di Giusi Parisi da http://gds.it/ 

 
 

 

©Helmut Newton, At Maxim (dalla serie "Sleepless Nights", Parigi 1978) 

Zero in emozione, dieci in seduzione. Ma Helmut Newton è sinonimo anche di 

provocazione: le sue figure femminili, dalla sessualità disinibita e aggressiva, 
sono donne che non chiedono: prendono e basta. 

Le immagini di Newton non hanno solo segnato la nostra cultura ma sono 
diventate parte integrante della storia della fotografia. 

Fino al 7 agosto, all’isola della Giudecca, a Venezia, nella sale della «Casa dei 
tre oci» White women/Sleepless nights/Big nights (Donne bianche/Notti 

insonni/Grandi nudi) di Helmut Newton (traduzione in lingua inglese del suo 
vero cognome tedesco, Neustadter): oltre duecento scatti di uno dei fotografi 

più celebrati del ’900. Organizzata in collaborazione con la Helmut Newton 
Foundation 

(con la curatela di Matthias Harder e Denis Curti), la mostra presenta le 
immagini raccolte nei primi tre volumi pubblicati, rispettivamente, nel 1976, 

1978 e 1981 e curati dallo stesso autore. 

Introdotto alla fotografia da Elsie Simon, berlinese specializzata in moda e 
nudi, nel 1938, a diciotto anni, Newton (figlio di agiati industriali ebrei) è 

costretto dal regime nazista a fuggire dalla Germania, così prima si trasferisce 
a Singapore quindi in Australia e poi Parigi, Montecarlo e Los Angeles. 

La sua fama esplode a cavallo degli anni ’60 e ’70 quando, nei suoi scatti 
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omosex e sado-maso, introduce elementi come guinzagli e catene ma 
soprattutto i nudi nella moda. 

Nel 1973, fa scalpore la fotografia di una modella che, sotto un trasparente 
impermeabile Burberry, non porta niente. 

«Il primo luogo comune da evitare quando si parla di Newton», dice Denis 

Curti, curatore della mostra veneziana, «è continuare a definirlo provocatore, 
soprattutto oggi che le sue foto sono sdoganate. Newton era un uomo colto, 

con idee ben precise di quello che era il suo lavoro. E, soprattutto, essendo 
lontanissimo dalla pornografia, i suoi scatti sono un omaggio alla figura 

femminile». 

Ma che donne sono quelle di Newton? 

«Forti e coraggiose come soldati. Ma anche sexy e conturbanti: non donne 
oggetto ma soggetto. Mentre per l’idea dei suoi Big nudes, i nudi a figura 

intera, stampati a grandezza naturale, prese ispirazione dai manifesti in 
formato 1:1 che la polizia tedesca affisse ai muri per ricercare i terroristi del 

gruppo della Raf: Newton ne rimase particolarmente colpito». 

Visioni di (stra)ordinaria femminilità dove l’uomo è quindi sconfitto e 

gioca un ruolo di comparsa? 

«Le sue foto sono la celebrazione della forza delle donne. Al netto delle accuse 

di misoginia e delle critiche mosse dal movimento femminista, Newton, nelle 

sue foto, oltre ad aver sdoganato il nudo, rimanda alla vita reale in un tripudio 
da cronaca nera, con scatti di reportage che rimandano a quelli fatti sulla scena 

del crimine. E, nel sottile gioco del vero-falso, i suoi famosi manichini sono così 
realistici che solo uno sforzo visivo ci fa notare le differenze rispetto alle 

modelle con cui posano». 

Da «Elle» a «Vogue» e «Vanity Fair» passando per «Harper’s Bazaar», le tre 

sezioni della mostra veneziana sono una vetrina dell’arte, ironia e seduzione di 
un genio della fotografia, figura articolata che «non volle mai definirsi artista 

ma mercenario che affittava il suo talento a chi pagava di più».  

Riduttivo, quindi, spiegare il suo lavoro solo in chiave erotico-voyeuristica (che 

pure lo ha caratterizzato): Helmut Newton è stato un grande interprete della 
realtà. E delle donne. Che ha trasformato in una magnifica ossessione. 

Orari: ogni giorno dalle 10 alle 19; chiuso martedì. 

 

Garry Winogrand,  Women (are beautiful) 

da http://www.museoman.it/ 

La grande fotografia ancora una volta al MAN. A un anno dal successo 
della mostra di Vivian Maier, il Museo della Provincia di Nuoro è lieto di 

annunciare l’imminente apertura dal (15.07  al  09.10.2016)  di un nuovo 
progetto espositivo, in anteprima nazionale, dedicato a Garry 

Winogrand, padre della street photography.  

Negli ultimi anni il lavoro di Winogrand (1928-1984) è stato in più 

occasioni accostato a quello di Vivian Maier. Anche lui, come l’ormai 
celebre tata fotografa, operò nelle strade di New York a partire dai primi 

anni Sessanta, portando avanti un lavoro capillare e ossessivo di reportage. 

Winogrand è stato uno dei più importanti cronisti della società 

americana, oltre che uno dei più celebri fotografi internazionali degli 
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anni Sessanta e Settanta. Il suo sguardo sulle abitudini dei cittadini 
statunitensi, apparentemente distratto, quasi casuale, spesso ironico, 

fu  influenzato soprattutto dalla fotografia sociale di Robert Frank e 
Walker Evans, che reinterpretò in una forma nuova e radicale. 

 

 

© Garry Winogrand,  Women are Beautiful 

 

Winogrand individuò negli anonimi abitanti delle città americane il 

soggetto ideale per dare corpo alla propria visione del mondo, 

raccontando  storie laterali, prive di copione o colpi di scena, catturate 
sempre in  luoghi pubblici: nei parchi, allo zoo, nei centri commerciali, nei 

musei, negli aeroporti, oppure in occasione di manifestazioni politiche ed eventi 
sportivi. 

La sua tecnica si contraddistingue per l’utilizzo di obiettivi grandangolari. I 
tanti provini giunti sino a noi dimostrano come Winogrand ricercasse 

volontariamente la presenza di uno spazio esterno al soggetto, spesso 
forzando l’inclinazione della macchina fotografica. Com’è stato scritto in più 

occasioni, sarebbe sbagliato liquidare questi sfondi come elementi secondari, 
come un “rumore” visivo irrilevante. Secondo l’originale visione di Winogrand, 

i dettagli esterni, inclusi nella cornice della fotografia, contribuivano 
invece ad accrescere la forza e il significato del soggetto ritratto. 

La mostra al MAN, a cura di Lola Garrido, realizzata in collaborazione con di 
Chroma Photography, presenta, per la prima volta in Italia, la collezione 

completa delle fotografie che, nel 1975, andarono a comporre il celebre 

volume “Women are Beautiful”, divenuto oggi un oggetto di culto. 
Immagini istantanee, qui proposte attraverso una serie di stampe originali, 

che celebrano la figura femminile con uno sguardo autentico, in cui si 
mescolano ammirazione e ironia, venerazione e sarcasmo. 
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Un lavoro per molti aspetti controverso, parallelo a quello dei poeti 
della Beat Generation, a cui non furono risparmiate pesanti critiche. Se 

infatti agli occhi di alcuni interpreti le fotografie apparirono come una 
gioiosa  riflessione sull’emancipazione della donna e sulla sensualità, 

altri - per la presenza di figure formose, in abiti sbracciati o minigonne, o per 

l’indugiare dello sguardo di Winogrand sui seni e i fondoschiena - le avvertirono 
invece come l’espressione contorta di una visione maschilista e 

misogina. 

Ciò che appare evidente è che non si tratta di una riflessione superficiale sui 

nuovi concetti di bellezza, ma piuttosto di una descrizione delle 
conseguenze sociali della controcultura americana, oltre che di una 

dichiarazione di sostegno ai diritti e alla libertà delle donne in un 
momento in cui il conservatorismo puritano sembrava volere rimettere in 

discussione alcune delle più importanti conquiste del dopoguerra. Il noto 
fotografo Joel Meyerowitz, ha parlato di “un urto e un abbraccio allo 

stesso tempo: lui è una contraddizione e le immagini sono 
contradditorie”. 

*** 

Garry Winogrand (1928-1984) nasce in una famiglia operaia del Bronx. Inizia 

a fotografare durante il servizio militare. Studia pittura al City College di New 

York e fotografia presso la Columbia University. Nel 1949 frequenta un corso di 
fotogiornalismo presso la New School for Social Research di New York e dal 

1952 fino al 1969 lavora come fotoreporter freelance. La sua prima esposizione 
di rilievo si tiene al MOMA nel 1963. Nel 1966 espone le sue foto all'interno 

della mostra Toward a social landscape alla George Eastman House di 
Rochester, insieme a Lee Friedlander, amico e compagno di peregrinazioni. Con 

lui e con Diane Arbus partecipa alla mostra New Documents (MOMA, 1967). Ha 
vinto tre volte il Gugghenheim Fellowship Awards (1964, 1969, 1979) e un a 

volta il National Endowment of the Arts Award (1979). Le fotografie 
documentaristiche di Garry Winogrand sono apparse in riviste come “Sports 

Illustrated”, “Fortune” e “Life”. Alla sua morte, avvenuta nel 1984 a causa di un 
tumore, ha lasciato un enorme archivio di immagini, molte delle quali mai 

sviluppate. Alcune di queste sono state raccolte, esposte e pubblicate dal 
MOMA nel volume Winogrand. Figments from the Real World (1988). Opere di 

Winogrand sono presenti nelle collezioni dei più importanti musei del mondo, 

come il MOMA di New York, la Tate Modern di Londra, il Centre Pompidou di 
Parigi. 

Lola Garrido è una storica dell’arte specializzata in fotografia. E' stata 
responsabile della collezione della Fondazione Banesto, che oggi arricchisce il 

patrimonio del Museo Reina Sofia.  Come critica d’arte ha collaborato con i più 
importanti giornali spagnoli. La sua personale collezione di fotografia è stata 

oggetto di numerose mostre. 

Il Museo MAN è un’Istituzione della Provincia di Nuoro, sostenuta dalla 

Regione Autonoma della Sardegna e dalla Fondazione di Sardegna.  

Vorrei proprio vedere, disse la fotografia 
 

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

Ma la fotografia, non l'avevano inventata per "riprodurre la realtà"? Per 
copiare, ricalcare la realtà come una maschera di cera, come un frottage, come 

un calco di gesso? 
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Non le avevano proibito (primo 

fra tutti Baudelaire) di "invadere il dominio dell'impalpabile e 

dell'immaginario"? Che ci fa proprio lì, allora, sulla porta dell'invisibile, 
sbirciante dal buco della serratura? 

E che ci fa... fa la fotografia. Che altro? Una cosa che non si è mai fatta 

ingabbiare da nessuno in una divisa, in una mansione, in un recinto. Macchina 
meravigliosa delle ambizioni e delle contraddizioni di un'epoca, di molte 

epoche, splendido ossimoro che manda in bestia gli studiosi nomenclatori e gli 
storici dell'arte che hanno sbagliato indirizzo. 

Chapeau quindi a Italo Zannier,pioniere e decano degli studi fotografici 
italiani, che rimette sul fuoco il gran calderone della storia della fotografia 

dell'Ottocento e ne distilla una grappa dal sapore che non piacerà, appunto, a 
chi pensa che la fotografia sia solo un modo per fare belle figurine in cornice. 

Ad apertura di libro, questo suo Verso l'invisibile sembrerebbe (ma anche 
solo così sarebbe un libro necessario) una rilettura dei primi cento anni di storia 

della fotografia ricollocata all'interno di una più ampia storia della tecnica, 
rituffata nell'impetuoso maelstrom di invenzioni dell'Ottocento di Jules Verne. 

Ma in quell'ubriacatura di techné, la fotografia ha un ruolo speciale, 
sostiene Zannier.  La fotografia afferma il primato della visione come spinta 

propulsiva della conoscenza, nella versione di conoscenza che l'Ottocento 

positivista finisce per idolizzare: la scoperta del grande disegno del mondo. 

La metafora celebre del tappeto semicoperto dalla sabbia che, dove sia già 

stata spolverata, mostra disegni incoerenti, ma che un giorno, libera 
completamente dalle ceneri dell'ignoranza, rivelerà un meraviglioso armonico 

http://www.aroundphotography.it/novita.asp
http://smargiassi-michele.blogautore.repubblica.it/files/2016/06/Rontgen.jpg
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disegno, è una metafora visuale. Quel tappeto è la fotografia definitiva della 
conoscenza. 

Ma oltre che metafora dell'obiettivo finale, la fotografia è anche lo 
strumento pratico, geniale, formidabile, potentissimo per spolverare il tappeto, 

per vedere quello che ancora non si vede sotto la sabbia. Per vedere oltre il 

visibile.  Scrive Zannier: 

La fotografia, tra le sue ambizioni, ha infatti anche quella di aver educato e 

comunque stimolato l'occhio umano a "vedere" sempre più in profondità, anche 
ciò che altrimenti sarebbe stato trascurato nel nostro vivere quotidiano. 

Come dimostra, la fotografia, di possedere un'ultravista? Vedendo quello 
che al nostro occhio era sfuggito. La sua vocazione è raccogliere tracce visive 

del mondo inquadrato dalle sue lenti in misura maggiore rispetto a quello che il 
fotografo le aveva chiesto di fare. 

Ancora in fasce, la fotografia già voleva fare di più di quel che lo stato 
della tecnica le concedeva. Voleva il colore, il movimento, la profondità. Il bello 

è che, prima del previsto, ottenne tutte e tre le cose. Ma questo era solo il suo 
modo di sentirsi onnipotente. Poi, volle vedere di più. Più di noi. 

La sovrabbondanza di dettagli non preventivati che l'occhio trova nelle sue 
stampe sta alla radice dell'unicità della fotografia e fonda il mito della sua 

superiorità rispetto alle dotazioni "antiquate" del corpo umano. 

La fotografia è "retina dello scienziato", per l'astronomo Janssen, e la sua 
non è solo una metafora: è davvero la protesi oculare che è sufficiente portarsi 

dietro ovunque, dalle ascensioni in mongolfiera alle esplorazioni del sottosuolo, 
puntare sull'infinitamenrte grande dell'universo come sull'infinitamente piccolo 

della microbiologia, e lasciar lavorare, perché ci porti a casa quello che non si 
poteva vedere prima. 

Così, ha ragione Zannier, la fotografia diventa, paradossalmente, una 
macchina per vedere l'invisibile. E il bello è che lo fa davvero, quando fruga 

dentro i corpi senza squarciarli col bisturi: il 1896, anno in cui Röntgen 
annuncia la scoperta dei raggi X, è per lui l'"anno zero" di quella svolta che fa 

uscire la fotografia dal campo del reale umanamente visibile e la proietta in 
quello del reale umanamente pensabile. 

Qualche sbandata (la fotografia spiritica, la fotografia mentale, la 
fotografia dlel'aura) consiglierà un po' di prudenza nel nuovo secolo. Ma il 

paradigma epistemologico fotografico che l'Ottocento trasmette al Novencento 

non è affatto quello del "pantografo del visibile", è al contrario quello di un 
medium assieme scientifico e medianico, che ci mette finalmente in contatto 

con le verità nascoste ai sensi. 

Bisogna forse rimettere un po' a posto le nostre categorie storiche, per 

quanto riguarda la fotografia, e spostare al Novecento l'affermazione del 
fotografico come riproduzione del reale visto, come registrazione, archiviazione 

e condivisione di una testimonianza. Un'ideologia che si afferma potentemente 
con il fotogiornalismo. 

Il terzo secolo della fotografia cambierà ancora paradigma? Qualcosa dice 
che ci siamo vicini. Ma l'abbandono della fiducia nella fotografia come 

testimonianza non sarà, mi par di capire, un ritorno alla fotografia come 
ultrapercezione. 

I segni dicono che la fine, più o meno giustificata, del "paradigma indicale", 
insomma della fotografia come impronta di qualcosa che c'è (visibile o invisibile  
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che sia) sta aprendo la strada a un ritorno della fotografia nel solco 

antichissimo delle immagini che reinventano la realtà. Che non raccolgono ma 
propongono immagini del mondo. 

Dopo il reale invisibile, attraverso il reale testimoniato, ora stiamo 

arrivando alla fotografia come visualizzazione del reale ipotetico. Sarà un 
progresso? Ma questa è, decisamente, una domanda ottocentesca. 

 

Tag: Charles Baudelaire, fotografia, invisibile, Italo Zannier, Jules 
Janssen,  raggi X, Wilhelm Conrad Röntgen 
Scritto in filosofia della fotografia, origini, storia, tecniche | Commenti » 

FLASHBACK                                                       

Fotografia italiana di sperimentazione 1960-2016 

dalla Redazione di http://www.genovapost.com/ 

 

 

 

 

 

 

 

 

 

 

 
La mostra affronta la fotografia in un tempo cronologico a partire dal 1960 fino 
al tempo corrente. Una cronologia che parla di 50 anni di fotografia, 50 anni di 

cambiamenti, di innovazione tecnica ma soprattutto di evoluzione e 
consolidazione di un linguaggio che mai come ora è diventato universale per il 

racconto articolato e acquisito di storia, vita ed arte.  

Questa però è anche una mostra diacronica dove il tempo coesiste, si 
confronta, pone dubbi e domande. Gli autori si affiancano per temi non per 

successione temporale, la modernità e l’innovazione sono prerogative senza 
tempo, perché il tempo è fermato e manipolato dalla fotografia in un racconto 

di un momento reso incorruttibile alla perdita di sostanza e chiarezza che è 

tipico della memoria.  

Osservare e ricordare, riconoscersi, scoprire, comunicare, raccontare, stupire, 

interpretare, conoscere, meravigliare, riflettere, spaventare, costruire, sognare 
e conservare.  

In un tempo dove l’immagine regna regina incontrastata della comunicazione, 

dove non si osserva più ma si guarda quasi inconsciamente macinando 
immagini su immagini, vale la pena ripartire dal concetto di viaggio interiore 

per comprendere come il cambiamento sia avvenuto, come il tempo abbia 
attuato le sue mutazioni esteriori ed interiori, come l’ambiente influisca sulle 

http://smargiassi-michele.blogautore.repubblica.it/tag/charles-baudelaire/
http://smargiassi-michele.blogautore.repubblica.it/tag/fotografia/
http://smargiassi-michele.blogautore.repubblica.it/tag/invisibile/
http://smargiassi-michele.blogautore.repubblica.it/tag/italo-zannier/
http://smargiassi-michele.blogautore.repubblica.it/tag/jules-janssen/
http://smargiassi-michele.blogautore.repubblica.it/tag/jules-janssen/
http://smargiassi-michele.blogautore.repubblica.it/tag/raggi-x/
http://smargiassi-michele.blogautore.repubblica.it/tag/wilhelm-conrad-rontgen/
http://smargiassi-michele.blogautore.repubblica.it/category/filosofia-della-fotografia/
http://smargiassi-michele.blogautore.repubblica.it/category/origini/
http://smargiassi-michele.blogautore.repubblica.it/category/storia/
http://smargiassi-michele.blogautore.repubblica.it/category/tecniche/
http://smargiassi-michele.blogautore.repubblica.it/2016/07/06/vorrei-proprio-vedere-disse-la-fotografia/#comments
http://www.genovapost.com/foto/2016/07/02/0h0mqske.jpg
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nostre generazioni.  

Citando quasi pedissequamente Fausto Colombo la riflessione sociologica sulle 
generazioni come identità collettive porta a una prima definizione comunque 

indispensabile almeno come punto di partenza, per cui una generazione è una 
coorte di età che assume significanza sociale costituendosi come identità 

culturale.  

L’interesse della sociologia per questo problema non può sorprendere: parlare 
di generazioni significa infatti parlare della convivenza umana, nei suoi aspetti 

più profondi e immediati, su cui si basa ogni analisi sociologica.  

Innanzitutto, la contrapposizione tra individuo e società, fra atomo e galassia, 
facendo riferimento alla dinamica temporale che fa da sfondo a ogni 

cambiamento sociale, e che si sostanzia in cicli storici di differenti durate, con i 
loro spartiacque, le loro caratteristiche specifiche, le loro sovrapposizioni, e in 

cui protagonista è piuttosto la collettività.  

Il concetto di generazione rimanda all’esperienza dialettica con cui il soggetto 
sociale vive il tempo della storia, da un lato radicato in una identità per così 

dire orizzontale, condivisa con i propri coetanei; dall’altro proiettato 
prospetticamente nel passato e nel futuro attraverso l’incontro con generazioni 

precedenti e seguenti, con cui la sua propria convive.  

Data la centralità di questa dialettica nell’esperienza antropologica, non deve 
sorprendere il fatto che il concetto di generazione sia oggetto d’interesse anche 

di altre scienze umane.  

Semmai, è importante capire con quale specifica prospettiva ciascuna disciplina 
affronti la questione. L’arte o meglio la fotografia è parte integrante di questa 

riflessione e assume una funzione di documentazione e sperimentazione.  

Gli artisti e la loro ricerca estetica, possono essere concepiti come fenomeni - o 
categorie - interculturali. Nella maggior parte delle culture si crede che l’artista 

possa svolgere un ruolo medianico attraverso l’opera d’arte, ma in ogni caso 
quest’ultima risulta come espressione unica di un’epoca, di una società, di una 

civiltà, di un paese.  

L’occhio della fotografia sensibile e attento rivela attraverso questa mostra una 
volontà di riflessione su come eravamo, cosa è cambiato e cosa è rimasto 

immobile nel tempo e nella storia. non c’è sequenza cronologica nei lavori 
selezionati ma solo una diacronicità che ci obbliga a una liberazione della 

ragione da stereotipi e neologismi siamo quello che ognuno di noi decide di 
essere nel mondo che ci rappresenta.  

La storia siamo noi, è le nostre azioni, le nostre scelte, la nostra arte e le 

nostre generazioni. 

Genova - FLASHBACK Fotografia italiana di sperimentazione 1960-2016 a cura 

di Sabrina Raffaghello e Roberto Mutti. Inaugurazione 14 luglio 2016 ore 

18:00. Ore 20:00 performance di Grace Zanotto – Non più fango, ma terra 
cruda - Orario: dal martedì al venerdì 11:00 - 13:00 e 15:00 - 19:00, sabato  e 

domenica 11:00 - 19:00 chiuso lunedì - ingresso intero € 5,00 ridotto € 4,00 
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Copyright e autenticità: la Fondazione Richard 

Avedon contro gli stampatori del fotografo 
 

Redazionale di http://www.artribune.com/ 
 

Quando lo scatto non è firmato. La Fondazione Richard Avedon contro gli 
stampatori del grande fotografo: due storie controverse che evidenziano il 

problema del copyright 
 

 
    Richard Avedon in posa con uno dei ritratti della serie “In The American West” (Jack Manning / New York Times) 

Questa storia inizia nel 1979, quando l’Amon Carter Museum di Forth Worth in 
Texas commissiona a Richard Avedon quello che diventerà uno dei suoi ultimi 

grandi progetti, In the American West, una sorta di spaccato malinconico della 
provincia statunitense: un lavoro che dura cinque anni e viene pagato 500.000 $. 
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Sono 752 ritratti, scattati in bianco nero: a stamparli – in parte – è Ruedi 

Hofmann, uno dei collaboratori più stretti di Avedon in quel momento, tanto 
vicino al fotografo da potergli chiedere come pagamento una stampa firmata 

per ognuna delle foto a cui ha lavorato. 

 

 
Richard Avedon al lavoro sul set di “In the American West” – foto di Laura Wison 

LA SERIE NON FIRMATA 

 
In tutto sono 126, che – però – alla fine Avedon non firmerà mai e che ora 

la Avedon Foundation si rifiuta di autenticare, nonostante almeno due 
testimonianze avvalorino la posizione dello stampatore. La prima è quella 

di Laura Wilson, che proprio in quegli anni documentava il progetto 

quinquennale di Avedon, la seconda è quella di Norma Stevens – manager 
prima e direttrice poi della Fondazione – che aveva tentato anche una 

transazione per conto di quest’ultima offrendo ad Hofmann una stampa 
autenticata in cambio della sua serie non firmata. 

Se è vero che Hofmann chiede una dichiarazione di veridicità per le sue foto 
per poterle vendere, appare altrettanto legittimo il dubbio espresso dalla 

Fondazione che si domanda perché lo stampatore negli anni successivi 
all’esecuzione di In the American West non abbia mai chiesto ad Avedon di 

firmare le foto, proprio come aveva promesso. Sotto, sotto, insomma, 
serpeggia un’accusa: che le foto siano false, o peggio che siano rubate. 

 
UN LIBRO SCOMODO 

 
A rendere più complessa la situazione c’è un contenzioso, ancora insoluto, che 

la Fondazione ha in corso con un altro collaboratore di Richard Avedon –

Gideon Lewin –autore del libro Behind the Scenes With Richard Avedon. Il 
volume contiene un saggio non proprio edulcorato e una serie di foto dietro le 

quinte, sulle quali la Fondazione arranca un farraginoso esercizio di copyright, 
perché al tempo degli scatti, Lewin era un impiegato dello studio. 

“Avedon non entrava mai nella camera oscura” scrive Lewin “Probabilmente 
non aveva più stampato una foto dal 1950”. Questi due casi, intrecciati 

all’opera di uno dei grandi maestri dell’immagine del XX secolo, insistono su 
una questione ancora aperta nella fotografia contemporanea, il complesso 

rapporto che c’è tra il fotografo e chi si occupa della lavorazione e dell’effettiva 
realizzazione del lavoro: vale per la fotografia vintage, per la stampa in camera 
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oscura, come per la post produzione in digitale. Basta ricordare, ad esempio, 
l’episodio spiacevolissimo della foto cubana malamente ritoccato occorso 

a Steve McCurry in occasione della recente mostra ospitata alla Venaria Reale 
di Torino. 

 

Brame del mio specchio 

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

Chissà se Hermann Rorschach amava la montagna. L'epoca storica era quella 

della scoperta dell'escursionismo e dell'alpinismo, quindi magari ci sta. 
 

da "Fotodiagnostik", © Davide Baldrati, g.c. 

Chissà se Hermann Rorschach si è mai assopito sul bordo di un laghetto 
alpino e, da quella posizione orizzontale, ha intravisto fra le palpebre 

semichiuse il curioso effetto di un paesaggio montano che si riflette 
perfettamente nello specchio dell'acqua. 

Chissà se è da lì che gli venne l'idea dei suoi test psicodiagnostici. 

Quellemacchie simmetriche, apparentemente astratte, in cui i suoi pazienti 
vedevano di tutto. E da quel che evdevano, lui traeva conclusioni sulla 

personalità del paziente e sulle sue patologie. 

Davide Baldrati (non rivelo nulla di privato che non riveli lui stesso 

nell'introduzione al suo libroFotodiagnostick) ha conosciuto due volte da vicino 
il test di Rorschach: come paziente, una decina d'anni fa, e poi scoprendo nella 

biblioteca materna un'edizione originale delle tavole. 

O forse dovrei dire tre volte. Perché Davide è un fotografo, e ha realizzato le 

https://upload.wikimedia.org/wikipedia/commons/7/70/Rorschach_blot_01.jpg
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"sue" tavole di Rorschach, semplicemente fotografando, appunto, un laghetto 
alpino perfettamente specchiante (quello di Antermoia, val di Fassa, presidiato 

da un rifugio costruito un secolo fa, guarda tu, da un fotografo, Franz 
Dantone), e poi girandoli di 90 gradi. 

Ne trovate dieci, raccolte in un austero professionale cofanetto, montate su 

cartoncini spessi, pronte per l'uso. 

E funzionano, santo cielo se funzionano. Vedo facce, volti mostruosi, profili 

di animali... Il grifo di un gufo... Davvero basta una torsione dello sguardo per 
trasformare la realtà di una visione in una visione irreale che produce altre 

visioni... 

Anni fa vidi il lavoro di un'altra fotografa, Francesca Bertolini, che aveva 

molti punti di contatto con questo (Davide, non è una critica, la cultura è fatta 
di rimbalzi, ritorni, insistenze), anche se non sfiorava affatto il tema 

psicanalitico. Anche in quel caso, però, paesaggi specchiati nell'acqua 
diventavano forme astratte semplicemente perché presentate in un 

orientamento innaturale. 

Il lavoro mi piacque, scrissi per lei un testo sulla complessa relazione fra 

specchio e fotografia, che non credo sia mai stato pubblicato. Mi fa piacere 
riproporne i passaggi che si applicano bene a entrambe le ricerche. 

--------------- 

L’icona assoluta, il doppio perfetto. Ma labile, evanescente. Gli mancò, per 
secoli, la memoria. Le miroir qui se souvient: ecco la fotografia, 

perfezionamento e apoteosi dello specchio. 

Nella preistoria del “desiderio bruciante” per l’immagine automatica ci 

sono gli specchi appiccicosi dei saggi dell’isola immaginaria di Giphantie, 
invenzione o meglio premonizione di Tiphaigne de la Roche, capaci di catturare 

l’immagine fugace della superficie riflettente e trattenerla per sempre. Quel che 
riusciranno poi a fare le emulsioni ai sali d’argento. 

Imitazione transustanziata in immagine, mimesi che diventa semiosi: 
tutto a posto, gioco fatto, non c’era che da inventarla così, la fotografia, erede 

assennata dello specchio millenario. Daguerre  con le sue luccicanti lastrine 
d’argento ben levigato fu il vendicatore di Narciso. E tutto il mondo corse ad 

ammirare la propria triviale immagine, per la rabbia di Baudelaire. 

Narcisi liberati, come Prometeo, dalla schiavitù, dalla dipendenza 

reverenziale verso lo specchio, che è fedele ma egoista: per farti vedere come 

tu non potresti mai vederti da solo esige la tua presenza al suo cospetto. Gli 
specchi memorizzanti sfornati dalla camera oscura, invece, custodiranno il tuo 

volto in tua assenza, perfino dopo la tua morte. 

Fedelmente? Come farebbe un tuo gemello vivente, anzi un clone, una 

replica bionica perfetta? No, questo nessuno l’ha mai creduto veramente. 
Neppure dello specchio, del resto. Narciso forse l’unico illuso: e ci morì. 

“L’essenza della verosimiglianza è la falsità che colpisce i nostri occhi”: 
Sant’Agostino parlava della fallacità del mondo, e prese come metafora per 

l’appunto lo specchio: “Non vi sembra forse che la vostra immagine riflessa 
nello specchio desideri essere voi stessi, ma sia falsa appunto perché non lo 

è?”. Perfino la sete positivista di immagini “vere”, semplici calchi meccanici del 
mondo fisico, alla fine dell’Ottocento, s’arrese di fronte alle – giuste – 

rivendicazioni autoriali dei fotografi e proclamò alla fine di un esausto dibattito 
che la fotografia è arte: cioè è menzogna. 

http://www.davidebaldrati.com/project/fotodiagnostik/
http://www.francescabertolini.it/illusioni.html
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  da "Fotodiagnostik", © Davide Baldrati, g.c. 

Del resto, proprio la memoria antropologica dello specchio mise in guardia 
l’umanità dall’illusione di Narciso. La diffidenza atavica, le mille superstizioni 

legate allo specchio parlano chiaro, e contraddicono ogni credenza nella replica 
perfetta. Non si dice mal/occhio? Lo specchio cattura, ma trasforma, imbriglia: 

si fanno fatture con gli specchi. 

Lo specchio inghiotte, digerisce, restituisce qualcosa di altro. Riflette e 

intanto deforma. Una ruga nella sua superficie, e il mondo si cambia in mostro. 

Quanta fatica per produrre uno specchio piano, assolutamente liscio. Per una 
replica meticolosa, milioni di possibili anamorfosi: l’infedeltà dello specchio è 

una questione probabilistica. 

Per Jurgis Baltrušaitis Lo specchio “non ci restituisce la realtà ma la 

frantuma, e con i suoi frammenti ricostruisce un nuovo mondo”. Lo specchio 
insomma crea. Quindi lo specchio tradisce: e non solo perché dà l’impressione 

di rovesciare il mondo, scambiando apparentemente la destra con la sinistra. 
Ma perché fa la parodia delle cose, mascherandola da verità. 

Alice attraversa lo specchio, ma il mondo che trova di là non assomiglia 
affatto a quello di qua. Lo specchio è rivelatore, sì: ma dell’invisibile. Non tanto 

perché riesce a mostrarci quel lato essenziale del nostro corpo, il volto, che 
senza di lui ci resterebbe ignoto; non solo perché può far girare il nostro 

sguardo oltre gli spigoli (periscopio) o dietro la nuca (retrovisore). Perché 
“vede di più”. 

Di specchi magici, indovini, predittori, sono piene le mitologie popolari, e i 

film di Walt Disney. Non si dice “specchio dell’anima”? In molte culture lo 
specchio è la soglia che permette di comunicare con i morti. E quand’anche lo  
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specchio rivela una verità, è una verità sovrumana, extrapercettiva, quasi 
divinatoria. Vampiri e fantasmi non si riflettono negli specchi. Perfino nel 

giudizio artistico lo specchio ci surclassa: per mettere alla prova la buona 
composizione di una fotografia, Henri Cartier-Bresson la guardava allo 

specchio; ma prima di lui lo fece, coi disegni, l’Alberti. 

Non icona, dunque: ma doppio. Non è la stessa cosa. Il doppio non è 
l’identico. Il doppio tollera variazioni, modifiche impercettibili, immette 

silenziosamente il diverso nell’uguale: e questo lo rende perturbante. 

La somiglianza imperfetta dei gemelli inquieta chiunque: Diane Arbus ne 

fece la metafora visuale della sua fotografia. Lo specchio irrompe sul confine 
fra imitazione e simbolo. Tra replica e messaggio. Che non sia segno, i 

semiologi lo sosterranno fino in fondo. 

Ma quando arriva la fotografia, le cose cambiano. Perseo usa uno 

specchio per ritorcere contro la Medusa il suo sguardo pietrificante: con Niépce 
e Daguerre, Perseo e Medusa vanno a braccetto: la fotografia è lo sguardo 

medusante che si serve dello specchio come deposito e prova della propria 
potenza. Specchio e fotografia, gemelli diversi, alleati sospettosi. 

Gli specchi vanno maneggiati con prudenza. Tagliano, quando si rompono, 
e sono sette anni di guai. Accecano e bruciano (Archimede e i suoi specchi 

ustori). Fotografare gli specchi è un esercizio di coraggio, quasi di incoscienza: 

guai al Faust che non sa dominare le potenze occulte che stuzzica ed evoca. 

Specchi non fatti da mano d’uomo. Se magia dev’essere, sia almeno magia 

naturalis, come quella indagata dal Della Porta, che di specchi se ne intendeva. 
La natura, del resto, è generosa di superfici riflettenti. Il mare riflette il cielo su 

tre quarti del pianeta. 

Laghi, stagni, canali, fiumi tranquilli sono specchi a disposizione quasi 

ovunque. Boschi, manufatti, montagne, tutto ciò che sta oltre la riva si tuffa nel 
piano acquatico e rimbalza, capovolto e somigliante, uguale e contrario. Visioni 

pacificate, dov’è il paesaggio a citare se stesso, coi soli propri mezzi. 

Le vedute lacustri sono cartoline per antonomasia, perché 

spontaneamente composte: la linea della riva funziona come un asse di 
simmetria, i volumi della scena trovano automaticamente equilibrio e forma. 

Anche un dilettante cava qualcosa di decente da un lago specchiante. Di riflessi 
nell’acqua sono quindi pieni gli album di famiglia, e i concorsi dei fotoamatori. 

Nulla di meno preoccupante. Per chi non vuol vedere. 

Perché basta poco per scatenare l’occulto che sta dietro lo specchio: una 
semplice torsione. Nessuna manipolazione, nessun intervento dentro 

l’immagine. 

Solo un giro di novanta gradi, e il volto luciferino dello specchio, anche lo 

specchio pacifico di un laghetto circondato da arbusti, avvampa. Messo in piedi, 
in verticale, l’asse di simmetria non rimanda più al mondo dei paesaggi aperti, 

acquatici, naturali. Non esistono in natura specchi verticali. 

E anche gli specchi manufatti, quelli che usiamo ogni giorno nella 

distrazione, ci si propongono sempre di faccia, frontali: riflettono quel che 
abbiamo alle spalle, non dividono e non duplicano quel che abbiamo di fronte, 

come farebbero se li guardassimo di scorcio. Quando così non è, restiamo 
spaesati. I labirinti di specchi dei luna park sfruttano proprio la nostra 

incapacità di venire a patti con superfici riflettenti che non includano il nostro 
riflesso. 
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In verticale, e di scorcio, lo specchio si maschera, si nega come specchio, si 
propone invece come doppio disincarnato. 

In questi paesaggi dis-orientati vediamo la simmetria, ma perdiamo il 
riflesso. Allora cervello cerca gestalticamente nuovi principi ordinatori, 

convincenti spiegazioni di ciò che stiamo percependo. E li trova. La simmetria 

verticale, nel nostro mondo visuale, è propria solo delle forme viventi. Qualsiasi 
macchia disposta attorno a un asse verticale tende a organizzarsi nella nostra 

mente come un profilo di pianta, di animale, un muso, un volto. 

L’occhio perlustra, indaga, seleziona, mette a sistema. Quel che trova, 

naturalmente. Quel che di volti o musi c’è già nell’archivio interiore, nei nostri 
inconsci album visuali, viene richiamato in servizio per spiegare il mistero. 

Ricordi di immagini già viste. Gufi. Scimmie. Le fronde degli alberi trasfigurate 
in ciuffi pelosi, le macchie scure in occhi, orecchie, nasi. 

   da "Fotodiagnostik", © Davide Baldrati, g.c. 

Un Arcimboldi spontaneo si compone nei segreti canali neuronali, si 
aggruma tra le nostre sinapsi, si manifesta infine come immagine di qualcosa 

di possibile. Che cosa? In mancanza di ricordi, di immagini verosimili che 
spieghino il mistero, tocca ai sogni. Alle fantasie, anche agli incubi. La 

dissoluzione dello specchio genera mostri. Irreali, ma realistici. I pacificati 
paesaggi lacustri, piegati ad angolo retto, diventano bestiario senza fine. 

C’è un tocco di qualcosa che dà vita a queste forme, le rende plausibili. Ed 
è la loro imperfezione. La simmetria non è assoluta. 

È un semplice problema di ottica: il riflesso su uno specchio d’acqua quasi 
mai restituisce gli oggetti secondo lo stesso angolo prospettico in cui li 

osserviamo nella visione diretta. Solo da un certo angolo di visuale l’obiettivo 
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fotografico è in grado di registrare le due immagini, quella diretta e quella 
riflessa, come prospetticamente identiche, ripiegabili una sull’altra. Tutte gli 

altri punti di vista generano simmetrie imperfette, deformate dalla parallasse. 

Somiglianze perturbate. Ma anche i volti, i musi, le forme naturali sono 

così, solo apparentemente simmetrici: la natura non si ripete mai. Provate a 

tagliare a metà una vostra fototessera, ricavate da ciascuna metà un doppio 
specularmente invertito, e ricomponete mettendo assieme due lati destri e due 

lati sinistri: nessuno dei due sarà il vostro volto. Entrambi appariranno come 
androidi di voi stessi, copie robotizzate, innaturali. Viceversa, l’asimmetria di 

minimi scarti dona il marchio della vita. 

Nella triangolazione tra realtà, specchio, fotografia siamo al cuore 

dell’immagine meccanica, al suo fondamento percettivo e alla sua radice 
culturale assieme. 

Non c’è trucco, non c’è inganno, queste immagini sono impronte del 
reale, non manipolate. Ma la congiura fra inganno speculare, torsione dello 

sguardo, incertezza spaziale, produce l’irruzione dell’irreale, dell’inconscio, del 
turbamento. 

Un suggerimento: montare una di queste fotografie su un pannello in 
grado di ruotare molto lentamente. Cerchino poi gli osservatori di trattenere il 

più possibile nella loro percezione l’immagine “autentica”, tentino di individuare 

il punto critico (45 gradi? O di più?) oltre il quale l’inclinazione dell’asse di 
simmetria non riesce più a giustificare la prima organizzazione di senso (stagno 

alberato) e l’immagine precipita improvvisamente in un’altra (volto fantastico). 

Improvvisamente, ma non istantaneamente. Deve pur esserci un 

momento di sospensione in cui l’immagine è completamente disorganizzata, 
sempre distintamente visibile, ma assolutamente priva di interpretazione. Quel 

momento impalpabile è un limbo magico tra due mondi, tra percezione e 
senso. 

Quello è il luogo più puro della fotografia, specchio fasullo, specchio 
fatato. 

Tag: Archimede, Arcimboldo, Charles Baudelaire, Davide Baldrati, Diane 
Arbus,  doppio, Francesca Bertolini, Franz Dantone, Giovanni Battista Della 

Porta,  Hermann Rorschach, Joseph Nicéphore Niépce,Jurgis 
Baltrušaitis, Leon Battista Alberti, Lewis Carroll, Louis-Jacques-Mandé 

Daguerre, Medusa, Narciso, Perseo, Sant'Agostino, specchi, test di 
Rorschach, Tiphaigne de la Roche -  
Scritto in astratta, Autori, psicologia, specchio | Commenti » 

Cara Fotografia ti scrivo… 

di Sebastiano Aleo da http://www.ultimavoce.it/ 

In questo mondo sempre più “social” la fotografia è associata 

sempre più ad un semplice gesto, premere un pulsante e vedere il 
risultato all’istante 

La moda dei selfie  è l’evoluzione del caro vecchio autoscatto, utilizzato per lo 
più con lo scopo di raggruppare in una immagine un buon numero di persone, 

gli esempi sono le foto di famiglia nel quale neanche il fotografo può mancare, 
quello che richiama l’attenzione dietro l’obbiettivo e dopo aver premuto per lo 

scatto correva immediatamente a posizionarsi insieme a tutti gli altri, stessa 
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cosa con gli amici, la foto di gruppo era un obbligo. 

Attualmente la possibilità di scattare con una mano ed un semplice gesto sullo 

smartphone, porta all’abuso di produrre immagini, facendo perdere il 
fascino di cogliere il momento giusto, percependo  la fotografia come qualcosa 

di momentaneo e non come qualcosa che deve suscitare un ricordo. 

Un tempo le foto delle vacanze al mare, quelle con i parenti o meglio ancora 
quelle dove si vedeva l’alba con i pochi amici rimasti svegli dopo le serate 

gloriose, erano motivo di orgoglio ed esaltazione di un momento speciale che 
meritava di essere immortalato per poi essere ricordato, spesso e volentieri in 

quelle serate invernali dove un buon amaro ed un camino possono dare vita a 
storie e risate senza fine. Tutto rigorosamente legato da album datati dove si 

allegavano i preziosissimi negativi che al massimo prendevano un po’ di 
polvere in soffitta o sopra un armadio. 

 

 www.reflex.it 

 

 L’attesa di quando si andava a far sviluppare le pellicola? Fantastica la 

suspence che ti dominava nel frattempo che uscivi con la busta dallo studio 
fotografico; Vogliamo ricordare l’accuratezza che i più patiti ci mettevano nel 

settare la macchina per non sprecare gli scatti del rullino? Era poesia e 

destrezza applicata alla tecnica fotografica ed alla conoscenza dei concetti 
fotografici basilari. Sapevi che una volta premuto, l’immagine  impressa 

sul“kodak 400” era quella. Niente punto di ritorno e niente photoshop. Lei (la 
fotografia) richiedeva la perfezione. 

Un’altra nostalgica verità. Nessuno, o quasi, stampa su carta le foto. 

Ora tutto è digitalizzato, server, hard disk o cloud contengono infinità di dati 

che corrispondono ad innumerevoli immagini che con un click sono copiabili 
svariate volte senza limiti; perdendo inesorabilmente la possibilità di 

essere un’immagine unica ed autentica. 

Cara vecchia fotografia… un po' mi manchi, perché sei stata trasformata in 

un bene di consumo, non sei più tangibile e capace di essere un ricordo; subisci 
un abuso non considerandoti come arte frutto della pazienza e della tecnica 

fatta di principi di composizione e conoscenza della luce. 

Sei diventata fin troppo facile… 

“Messa a fuoco? Automatica, apertura del diaframma? Automatica, scelta del 

tempo di esposizione? Automatico, ISO? Automatico” 

“Beh, ma allora che fotografo sei?” 

 

http://www.ultimavoce.it/wp-content/uploads/2016/07/kodak-300x180.jpg
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Saint-Exupéry fotografo di guerra in Spagna.        

Ecco il suo pass stampa del 1937 

di Victoria Toledano Ruiz -Redazione de http://www.cultora.it/ 

 
 

 

 

Policarpo Sánchez, ricercatore storico, ha trovato pochi giorni fa sull’Archivio 

Generale della Guerra Civile Spagnola a Salamanca (Spagna) la carta di 

reporter di Antoine de Saint-Exupéry, autore del capolavoro della letteratura 

universale “Il Piccolo Principe”. 

Saint-Exupéry lavorava come reporter per i giornali francesi “Paris-Soir” e 

“L’intransigeant”, quelli che allora erano due dei giornali con maggiore tiratura 

in Francia, e che mandavano i reporter in Unione Sovietica e nella Guerra Civile 

Spagnola. 

L’autore iberico arrivò in Spagna quando aveva 36 anni, nel 1937, e si iscrisse 

ufficialmente come aviatore e scrittore, ma nella carta di reporter c’è scritto 

letteralmente “notaio e aviatore” dato un problema di traduzione dal 

francese allo spagnolo. 

La Guerra Civile Spagnola (1936-1939) si caratterizza per la forte influenza dei 

reporter internazionali, in un momento in cui la Spagna diventò il centro 

dell’informazione di guerra. Gli intellettuali venivano in Spagna per raccontare 

lo sviluppo della guerra non solo attraverso notizie, ma anche attraverso 

immagini con un forte impatto propagandistico. Gli intellettuali giravano anche 

le informazioni secondo lo schieramento supportato, ad esempio Hemingway 

o Orwell, che appoggiavano il fronte repubblicano, riportavano notizie contro il 

fronte nazionale e la possibile ascesa di Francisco Franco. 
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Inoltre, la fotografia giocò un ruolo molto importante. Il reporter con le 

fotografie più conosciute è Robert Capa. Ma anche attraverso l’uso 

propagandistico fatto grazie a opere passate alla storia come Il Guernica di 

Picasso, è possibile capire la novità tecnologica nelle armi utilizzate al fronte, 

e la nuova forza di guerra portata in campo dai nazionalisti grazie al supporto 

internazionale dell’Italia e della Germania. 

Nel caso di Saint-Exupéry si sono trovati pochi documenti del suo ruolo svolto 

durante questa guerra, anche perché tanti sono rimasti nascosti, ma il fatto più 

caratteristico dei suoi articoli è che, anche se avendo vissuto con i miliziani del 

fronte repubblicano, la sua opinione sulla guerra va oltre: fa capire la 

visione umanitaria della guerra prima di quella ideologica. 

Anche se sembra che il suo ruolo attivo nella guerra civile spagnola non 

fosse così accentuato, dato che il suo accredito stampa non era nella stessa 

scatola di quelli di altre personalità intellettuali importantissime come 

quelle menzionate, tutti quei documenti e scritti di Saint-Exupéry sono stati 

molto utili per la creazione postuma del capolavoro “Cittadella”, una 

compilazione del suo pensiero storico e filosofico che scrisse prima di morire 

nel 1944. 

Tra la camorra e il West                                                 

le nuove tendenze della fotografia ad Arles 
 

di Irene Opezzo da http://www.lastampa.it/ 
 

Il fitto cartellone dei “Rencontres” non ha quest’anno un tema unificante 50 

mostre propongono autori classici e sperimentazioni d’ogni tipo. 

 

 

                         New York, 1970 di Gary Winogrand 
 

Dalla Street Photography ai diari di viaggio in Amazzonia o nel west americano, 

dalle foto segnaletiche della camorra alle istantanee dedicate ai conflitti che 
insanguinano il pianeta, dalle immagini dei grandi maestri a quelle di reporter 

alle prime armi: la 47a edizione dei «Rencontres» di Arles si conferma la più 
importante kermesse internazionale dedicata alla fotografia. L’edizione 2016, 

diretta da Sam Stourdzé non ha un tema unificante, ma lascia spazio a 
sperimentazioni di ogni tipo. 50 le mostre nel cartellone ufficiale (si potranno 

vedere fino alla fine di settembre), quasi 90 quelle nel circuito off, più, nella 
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settimana inaugurale, che si chiude domenica, una ricca serie di incontri, 
workshop, stage con i protagonisti dell’immagine.  

  
Lo spazio urbano è rivisitato nel programma «Street», una selezione di autori 

contemporanei e classici della fotografia di strada. Dialogano così nelle stesse 

sale gli ingrandimenti dei provini a contatto di Garry Winogrand e le strade di 
newyorchesi di Ethan Levitas, che si posiziona agli imbocchi della metro, agli 

incroci o negli attraversamenti pedonali sollevando il punto di vista all’altezza 
delle telecamere di sorveglianza. Un altro approccio è quello del dublinese 

Eamonn Doyle che ha scattato nelle vie attorno casa sua, realizzando una 
sorprendente trilogia del quotidiano. Sotto la luce irlandese Doyle dirige una 

coreografia silenziosa fatta di signore in foulard, anziani soli, ombre e disegni 
esposti in una sala rivestita da gigantografie.   

  
Lo svizzero Yann Gross si è invece spinto più lontano per raccontare le 

comunità dell’Amazzonia, secondo una personale visione sugli abitanti della 
foresta, lontana dallo stereotipo dell’indigeno. «The Jungle Show» è un diario di 

viaggio che documenta abitudini e ibridazioni, un’indagine sul rapporto 
uomo/natura dell’Amazzonia contemporanea. I connotati più selvaggi 

svaniscono dai volti fotografati da Gross: la reginetta del concorso di bellezza si 

è affidata alla chirurgia plastica per corrispondere a nuovi criteri estetici, 
mentre tre giovani in un carretto trainato da un cavallo indossano abiti da 

rapper. «Le mie fotografie - spiega Gross - non sono la realtà dell’Amazzonia, 
ma le mie sensazioni. Non voglio cercare l’esotico, quello che mi interessa è 

trovare le similarità nel mondo». Gross ha vinto il «Luma Dummy Book Award» 
di Arles nel 2015 il che gli ha permesso di portare a termine il progetto di libro 

e l’allestimento della mostra, fatto di colonne irregolari di lightbox sovrapposti, 
certamente tra i più interessanti di questa edizione. «L’idea originale di Yann 

prevedeva la presenza di centinaia di pappagalli in volo in sala, ma 
evidentemente non era fattibile» ha scherzato all’inaugurazione il direttore dei 

«Rencontres» Sam Stourdzé.  
  

Il Dummy Award permette di identificare progetti interessanti o sperimentali, e 
ne finanzia la realizzazione. I «Rencontres» sono infatti anche un osservatorio 

sulle nuove pratiche artistiche e hanno un ruolo attivo nella scoperta di 

tendenze e nel sostegno di giovani talenti. Così è avvenuto per Piero Martinello, 
vincitore 2015 del «Photo folio Review». Il Festival ha prodotto la mostra 

visitabile nel nuovo spazio espositivo Mistral. Unico italiano nel programma 
ufficiale (ma ci sono anche i pannelli di Toiletpaper di Maurizio Cattelan e Pier 

Paolo Ferrari al Parc des Ateliers e la mostra «La Sicilia e Marpessa» di 
Ferdinando Scianna alla Anne Clergue Galerie), Martinello porta ad Arles 

«Radicalia», un’album di ritratti dedicato a chi ha fatto scelte di vita estreme. 
Cinque le categorie individuate: folli, suore di clausura, devoti fanatici, 

frequentatori di rave party e criminali. Tra i ritratti troviamo i concittadini di 

Schio (Vicenza), città natale dell’autore, il matto del paese, l’anarchico, gli 

sconosciuti fotografati ai rave, e anche Marco Pannella.   
  

«Ho deciso - dice Martinello - di non fotografare le suore, ma ho raccolto le loro 
foto-tessere. Una sorta di grado zero dell’immagine. Mi sembrava il modo 

migliore per rappresentare la loro radicalità. Quando escono dal convento per 
farsi fare la foto tessera per i documenti è uno dei rari momenti in cui hanno un 

contatto con l’esterno». Fanno parte di «Radicalia» anche le foto segnaletiche 
dei clan di camorristi e le immaginette sacre dei santi, mescolando così diversi 
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linguaggi visivi. Il progetto è inserito del ciclo «Piattaforme del visibile» 
dedicato ai nuovi approcci documentaristici. Tra questi c’è il lavoro di Laia Abril 

sulla storia della misoginia, di cui presenta il primo capitolo sull’aborto. 
L’autrice spagnola indaga e concettualizza i rischi per quelle donne che si 

vedono rifiutare un accesso libero, legale e medicalizzato all’interruzione di 

gravidanza. Fotografa ad esempio una serie di strumenti chirurgici da 
ginecologi.  

  
«Perfette imperfezioni» è il titolo della collettiva curata da Eric Kessels. Qui gli 

errori diventano fonte di ispirazione, abbracciando le casualità. Kent Rogowski 
sostituisce pezzi di puzzle divertendosi a creare nuove bellissime immagini di 

cavalli mescolati a fiori, montagne o monumenti. Ogni tassello non è più 
essenziale, ma intercambiabile, attribuendo così un impiego altro dell’immagine 

fotografica. Da non dimenticare infine le immagini di un grande vecchio come 
Bernard Plossu che racconta alla sua maniera il west americano.  

  
FINO AL 25 SETTEMBRE : LES RENCONTRES DE LA PHOTOGRAPHIE   

47 esima edizione - ARLES. SEDI VARIE  
 

Script PHOTOgraphy o del bisogno di una parola 
 

di Simona Guerra da http://www.simonaguerra.com/diario/ 

 

Da molto tempo ragionavo su un termine 

che potesse designare in modo 

abbastanza preciso quel tipo di fotografia 
ben connessa alla scrittura  

così come la si sta utilizzando 
ultimamente. Mi riferisco a una fotografia 

che lavora assieme alle parole e che 
viene presentata in modo congiunto 

oppure, talvolta, che si serve 
dell’espressione scritta come impulso per 

la produzione di una fotografia capace di 
risultare più aderente all’agire fotografico 

del suo autore. 
In più occasioni ho parlato di quanto la 

fotografia sia negli ultimi anni promossa 
assieme alla scrittura in maniera ben 

diversa da come è accaduto in passato; l’ho fatto con esempi concreti, 

provenienti dal mondo dell’arte e della comunicazione, sottolineando tra l’altro 
come l’editoria stia sempre di più investendo in un tipo di produzione libraria 

ancora non definita in un genere. Parlo di libri che contengono fotografie e 
scritti, da non confondere con il libro fotografico né tantomeno con il romanzo 

illustrato, in cui le immagini non hanno didascalie, e in cui i testi sono del tutto 
autonomi rispetto alle immagini. 

La parola che ne è uscita fuori è stata Script PHOTOgraphy (e dunque Script 
PHOTOgrapher?).  

E’ ovvio che non intendevo definire un genere ma una disposizione nel modo di 
attuare l’espressione. 

Seppure sia un’ po’ allergica alla moda dilagante della lingua straniera per ogni 
cosa - dato che la lingua italiana è ricchissima e esaudiente con chi voglia 

usarla per esprimersi - capisco che questo termine riesce a racchiudere 

 

 Colore rosso © Simona Guerra 

http://www.simonaguerra.com/diario/
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abbastanza bene ciò che avevo in mente. 
Prima di entrare nel mondo dell’informatica, la parola Script, in inglese, si 

usava per dire copione, intendendo quell’insieme di battute scritte e 
organizzate che gli attori poi devono recitare in teatro o alla TV. Andando 

indietro nel tempo, nel mondo latino, questa parola si mostra connessa a 

concetti di segno e sistemi di scrittura. 
Dall’altro lato c’è un gioco di sostituzione, che cambia Street in Script. La 

Street Photography, che il mondo dell’immagine fotografica conosce benissimo 
e che indaga “la strada” in senso ampio, come luogo d’attività e di vita umana, 

è un genere fotografico consolidato. Credo sia semplice addizionare la 
freschezza della fotografia “di strada” con la spontaneità delle parole che 

possono scaturire dal nostro incontro visivo con il mondo. Immagino parole 
spontanee, che lo sono perché quando la vita scorre davanti a noi non 

possiamo far altro che coglierla in maniera istintiva, meno filtrata dalla ragione 
di quando lavoriamo in dimensioni (fisiche e mentali) più statiche.  

E’ poi certo che questa sia solo una parola, che rimanda per forza di cose a 
tante forme diverse nella mente di ogni persona che la immagina. Credo ad 

esempio che possa esistere una Script PHOTOgraphy “di strada”, molto vicina 
idealmente a Luigi Ghirri e alle sue… esplorazioni sulla via Emilia; ma anche 

una Script PHOTOgraphy più intima, diaristica, come definisco quella che uso 

io. E chissà quante altre ce ne saranno ancora… 
Parole; solo convenzioni forse, che possono però diventare immagini.  

 

Oggi niente tempeste dal vaso di Pandora 

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

 “Penso che la maggioranza delle persone che si interessano di fotografia, a 
cominciare dagli storici dell’arte, non ne capiscano nulla”. 

  Meret Oppenheim (1913-1985), Radiographie du crâne de 

M. O., 1964 Röntgenaufnahme des Schädels M. O.) ,Collection particulière, courtes Peter Freeman, Inc. 
Reproduction Courtesy Peter Freeman, Inc. Meret Oppenheim / © ADAGP, Paris 2016 

 

Quando il curatore di una esposizione di fotografia fa un’affermazione del 

genere, sposta molto in alto l’asticella del giudizio sul suo stesso lavoro di 
curatore e sulla sua mostra. Prendiamo la rincorsa, allora. 

file:///J:/Antenore/RASSEGNA%20STAMPA/RASSEGNE%20STAMPA%202015/www.smargiassi-michele.blogautore.repubblica.it
http://smargiassi-michele.blogautore.repubblica.it/files/2016/07/Dibbets1.jpg
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S'alza, l'asticella, soprattutto se si tratta di una mostra che dichiara 
l’ambizione di rovesciare i criteri su cui è stata elaborata la storia stessa della 

fotografia, come si propone di fare La Boîte de Pandore, curata da Jan Dibbets 
per il Musée d’Art Moderne di Parigi. 

Io sono molto grato a Dibbets, artista concettuale olandese stufo dell’arte 

concettuale (“l’art conceptuel m’a finalement emmerdé”, voilà). Ho usato 
spesso le sue opere meta-fotografiche, in particolare le sue Perspective 

Corrections, in libri, articoli e conferenze sul “tradimento delle immagini”. 

Quando un amico colto e affidabile, Pino Musi, fotografo italiano a Parigi, 

mi ha segnalato questa mostra, che purtroppo non sono riuscito a vedere, a 
scatola chiusa ne ho ordinato il catalogo. Chiudendolo alla fine, ve lo anticipo, 

con molto interesse ma qualche delusione. 

La tesi di Dibbets (esposta in un’intervista abbastanza rapsodica e non in 

un testo organico, e questo forse non le giova) è più o meno questa: una 
malintesa volontà d’arte, tutta modellata sulla storia canonica dell’arte, ha 

soffocato fin dall’inizio la novità dirompente della fotografia e ha ostacolato la 
sua emancipazione come medium singolare e unico. Fin qui ci siamo. 

Dibbets scopre nella fotografia scientifica dell’Ottocento i segni di una 
straordinaria novità visuale: liberi dai pregiudizi estetici e dalle incrostazioni 

accademiche della cultura artistica dell’epoca, gli scienziati hanno scoperchiato 

il vaso di Pandora della fotografia, scatenandone la potenza iconica, le 
suggestioni, ricavandone visioni inedite ben oltre le attese e le pretese 

tradizionaliste del mondo dell'arte. Ci siamo anche qui. 

Dibbets snobba la critica semiotico-radicale anni Settanta-Ottanta, 

Barthes e Sontag per capirci, e rivaluta il solitario Flusser, recuperando la sua 
nozione di fotografia come prodotto di un apparato tecnico il cui programma 

pretende di essere compiuto, e che finisce per produrre solo le immagini che 
erano state progettate per esistere. E pure qui ci siamo, con entusiasmo 

anche: Flusser è uno dei miei fari. 

Ma a Dibbets di Flusser sembra interessare soprattutto la sua 

esortazione ai fotografi, quelli che non vogliano diventare semplici funzionari di 
quel programma, a ribellarsi usando gli apparati contro lo scopo per cui sono 

stati programmati. E qui cominciamo a non esserci più tanto. 

Dell’Ottocento, nella mostra, Dibbets salva quasi solo le cronofoto di 

Muybridge, i cianotipi botanici della Atkins, le astrofoto di Janssen, i raggi X di 

Röntgen e non molto altro. Insomma le immagini "senza volontà d'arte". 
Benissimo. 

Ma nessuno di costoro ha stravolto il programma della sua fotocamera. Mi 
sento anzi di affermare che, flusserianamente, quegli uomini d'immagine erano 

tutti consapevoli entusiasti funzionari dell'apparato, e che scelsero di 
collaborare volontariamente con le loro fotocamere, esplorando fino in fondo le 

capacità e le "volontà" dei loro programmi, ricavandone proprio per questo le 
cose inedite e splendide che affascinano Dibbets. 

Furono semmai i pittorialisti, che Dibbets invece dovrebbe detestare, a 
ribellarsi a colpi di pennellate contro il prodotto dei loro apparecchi, a rifiutare 

lo specifico fotografico, a fare dell’anti-fotografia. 

Temo che Dibbets abbia contestato, più che il pregiudizio “artistico” sulla 

fotografia, il suo opposto, ossia il pensiero della fotografia come campo di 
pratiche che sono solo in minima parte artistiche. 

http://www.mam.paris.fr/fr/expositions/exposition-la-boite-de-pandore
http://www.moma.org/collection/works/173247?locale=en
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Anna Atkins (1799-1871), Padina Pavonia, 1843-1853, Cyanotype. Paris, bibliothèque du Muséum 
d'histoire naturelle © Muséum national d'histoire naturelle (Paris) Direction des bibliothèques et de la 

documentation 

La fotografia scientifica gli piace non perché mostra come il medium sia più 

grande dei confini delle gallerie d’arte in cui si è sempre cercato di rinchiuderla, 
ma perché gli scienziati-fotografi erano gli inconsapevoli precursori della 

fotografia plastica. Insomma erano artisti senza saperlo. 

Alla fine, dunque, riemerge la solita funesta ideache il destino della 

fotografia, di ogni fotografia, sia la parete di un museo. “Non la finiamo di 

ammirare nei musei cose che non riposano su una intenzione artistica ma che 
abbiamo finito per accettare come arte”, conferma Dibbets. 

Questa affermazione, che per me descrive la prepotenza imperialista del 
pensiero estetico sulla fotografia, mi sembra la chiave di volta dell’operazione 

di questa mostra: apparentemente “sovversiva”, in realtà è un altro modo di 
riaffermare quella fuorviante, soffocante supremazia appropriativa dell’artistico 

su ogni campo smisurato della pratica fotografica. 

Del resto, questa era la mission: fare una mostra d’arte fotografica, in un 

museo d’arte contemporanea. Dibbets ha di fatto proposto la sua artist’s 
choice, il proprio percorso concettuale, uno dei tanti possibili, rimanendo 

saldamente entro un paradigma curatoriale-galleristico che nella sua ideologia 
non viene scalfito. 

Nulla di molto diverso, per esempio, dalla selezione personale, poetica e 
romantica, che fece quasi vent'anni fa un altro fotografo, il francese Denis 

Roche, pescando cento foto dalla storia della fotografia e dando loro 

un titolo sorprendentemente simile: Le boîtier de mélancolie. 

Anche se a parole sembra farlo, nelle sue scelte Dibbets non contesta 

davvero la casta dei critici d’arte che da decenni prova a impossessarsi della 
storia della fotografia; semplicemente immagina una critica che affermi un un 

altro modo la tutela dell’arte sulla fotografia, per esempio che rinunci ai vecchi 
criteri delle arti classiche per adottarne di più “sfumati e fluttuanti”. 

Ma in questo modo Flusser, che a mio modesto parere è il primo teorico 
dell’inconscio tecnologico, ossia della visione del mondo che la tecnica ha 

imposto affidandone l’esecuzione ad apparati programmabili, viene ridotto a 
una specie di critico della serialità e della prevedibilità delle immagini di massa, 

una versione snob della scuola di Francoforte. 

Flusser invece ci chiede di essere coscienti, e di fare i conti, nel bene e nel 

http://www.editions-hazan.fr/ouvrage/727010/le-boitier-de-melancolie-denis-roche
http://smargiassi-michele.blogautore.repubblica.it/files/2016/07/Dibbets2.jpg
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male, con la imprevedibile volontà creativa congelata in meccanica, e ora 
elettronica, che abbiamo al nostro fianco quando fotografiamo, e che ora 

abbiamo in tasca. Il suo contributo alla comprensione critica della fotografia è 
questo, non l’invito a farne un medium artistico a dispetto della sua 

macchinicità. Insomma non è neppure una specie di anti-Baudelaire. 

Dibbets è un artista, acuto, spregiudicato, eccezionalmente autoriflessivo, 
ma alla fine il suo scopo è salvare l’arte;  non c’è nulla di male in questo, se 

però non si finisce per affermare che extra arte nulla salus. 

E invece. Dibbets sembra pensare che sia un rivoluzionario cambio di 

prospettiva spostare la domanda del critico dal cosa si fotografa al come. Ma 
questo è precisamente quello che fecero già i pittorialisti, quello che 

suggerirono (ma non fecero) i surrealisti, che fece a suo modo Duchamp, che 
fecero poi fino alla nausea i concettuali dai quali l'emmerdé Dibbets si è 

ammutinato. 

La vera novità sarebbe che un museo d'arte si chiedesse non solo come, 

non solo cosamiliardi di persone da quasi due secoli fotografano, ma 
soprattutto perché lo fanno. Una critica degli usi, delle funzioni, delle pratiche 

sociali che nella cultura della fotografia è sempre stata sottovalutata, 
emarginata e spesso vilipesa, perché va oltre l'orizzonte di chi pensa che il vero 

destino di ogni immagine sia essere un'opera d'arte, e che tutti gli 

altriperché siano banalità ovvie che appartengono alla trascurabile vita pratica 
(a meno che non arrivi un artista a "vederli" e redimerli). 

Così - è questa direi la mia delusione più forte - alla fine ecco la solita 
invettiva (con Flusser come abusivo testimone a supporto) contro la 

“incredibile superficialità” della fotografia di massa che “non lascia il tempo di 
riflettere”, contro “l’iperinflazione” delle fotografie contemporanee di cui “il 

99,999999% è inutile” (ma inutile a cosa? Forse al mercato dell’arte, ma non è 
vero neppure questo, certo non inutile per chi quelle foto le fa, con grande 

soddisfazione…). 

Ed ecco infine l’esortazione che in un libro così non avrei voluto leggere, 

ovvero: “la mia parola d’ordine è: smettete di fotografare!”, la proposta di una 
pausa terapeutica, “impedire ogni pratica fotografica, dieci anni senza Internet 

e Facebook”. La stessa che echeggia dagli articoli e dai libri di 
troppi damnatores temporis. 

Appello paradossale, è ovvio, curiosamente uguale e contrario a quello 

proposto da un grande riciclatore di immagini, Joachim Schmid: “non smettete 
di fotografare!”. 

Paradossale ma coerente con lo scopo di un lavoro che per Dibbets è 
“rendere omaggio al posto che la fotografia deve alla fine esserle restituito 

nell’arte”. Alla fine, gli artisti lavorono per l'arte, no? E solo per quella. Basta 
sapere che di questo si tratta, e non di una nuova proposta di lettura storica 

della fotografia come medium. 

Entro questi limiti, il lavoro di Dibbets è interessante e istruttivo. Ma non 

mi sembra che dal suo vaso di Pandora sia uscita finalmente la tempesta che 
da molto tempo mi piacerebbe ne uscisse. 
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Hollywood Icons - Fotografie della John Kobal Foundation 
 

 da http://www.exibart.com/ 
 

 
 
Rivivono a Villa Manin di Passariano le stelle dell’epoca d’oro di Hollywood e i 

grandi fotografi, ritrattisti e di scena, che seppero inventare il glamour di divi e 
divine per la mitica industria cinematografica. 

Con Hollywood Icons a Villa Manin di Passariano, dal 16 luglio al 9 ottobre 
2016, sarà possibile farsi ammaliare dai ritratti magici delle stelle dell’epoca 

d’oro di Hollywood, riscoprendo quegli scatti e quei fotografi che hanno creato 
le immagini scintillanti delle icone del cinema. 

Nella splendida residenza dogale infatti - prima tappa di un tour internazionale 
che nel 2017 approderà al Palazzo delle Esposizioni di Roma - giungeranno 

immagini famose e memorabili e scatti meno noti di alcuni tra i più grandi nomi 
della storia del cinema, a cominciare da leggende del muto come Charlie 

Chaplin e Mary Pickford, proseguendo con interpreti brillanti dei primi film 

sonori come Marlene Dietrich e Cary Grant, fino ai giganti del dopoguerra come 
Marlon Brando, Sophia Loren e Marcello Mastroianni. 

Foto storiche e materali preziosi – oltre 200 fotografie - parte della memorabile 
collezione realizzata da John Kobal, giornalista e scrittore, riconosciuto come 

uno dei più autorevoli esperti di storia del cinema e scomparso 
prematuramente nel 1991 all’età di 51 anni. Il suo libro The Art of the Great 

Hollywood Portrait Photographers rimane una pietra miliare della ricerca 
cinematografica. 

La storia del cinema di solito è scritta dal punto di vista degli attori o registi 
prestando poca attenzione alla gigantesca impresa necessaria per produrre il 

film vero e proprio. Hollywood Icons presenta i fotografi, ritrattisti e di scena, 
che silenziosamente lavorarono dietro le quinte, ma le cui fotografie glamour 

sono state fondamentali per la nascita delle stelle del cinema e per la 
promozione dei film. Milioni e milioni di immagini disseminate dagli studi di 

Hollywood per tutto il periodo d’oro, furono il risultato del lavoro di artisti 

dell’obiettivo che con il loro operato veloce, efficiente e talvolta brillante, 
riuscirono a promuovere lo stile hollywoodiano in tutto il mondo. Nessuno 

comprese l’importanza di questo imponente materiale di Hollywood meglio di 
John Kobal che fin da adolescente aveva iniziato a collezionare cimeli dei film. 

I suoi frequenti viaggi a New York e Los Angeles, quando divenne 
corrispondente americano della BBC per la trasmissione radiofonica Movie Go 

Round, coincisero con il fallimento dei principali studi cinematografici di 
Hollywood. Non poteva esserci momento più propizio per un giovane 

interessato ad acquisire testimonianze del glorioso passato di Hollywood. 
Mentre gli studi gettavano letteralmente al macero gli archivi fotografici 

accumulati sin dall’inizio della produzione dei film, Kobal era lì per raccogliere 
quanto più poteva e caricarlo nella sua station wagon. Nacque così la sua 
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eccezionale collezione hollywoodiana di ritratti originali d’epoca. 
Parecchi anni più tardi, nel 1969, fu invece l’incontro casuale con George 

Hurrell, il più famoso ritrattista di Hollywood, a spingere Kobal a rintracciare i 
fotografi i scena ancora in vita che l’industria del cinema aveva in gran parte 

lasciato in disparte. Di questi solo Hurrell aveva continuato a lavorare; altri, 

come Ted Allan, Laszlo Willinger e Clarence Sinclair Bull si erano oramai ritirati. 
Attraverso le interviste, che erano la specialità di Kobal, egli ottenne in prima 

persona informazioni sulla produzione del glamour destinato a un consumo di 
massa.  

Molti dei fotografi accettarono di stampare ancora una volta le immagini dai 
loro negativi, che Kobal nel frattempo aveva acquisito dagli studi di Hollywood. 

Il mondo perduto registrato nei negativi 8x10, fu resuscitato con le nuove e 
scintillanti stampe all’argento, anch’esse esposte in questa occasione. 

La mostra a Villa Manin, realizzata dalla John Kobal Foundation con la Regione 
Friuli-Venezia Giulia - Ente Regionale Patrimonio Culturale e con Terra 

Esplendida, curata da Robert Dance (John Kobal Foundation Trustee) e Simon 
Crocker (John Kobal Foundation Chairman), ci permette dunque di rivivere il 

sogno di questo mondo scomparso, con anche una sezione dedicata alle 
immagini degli stessi fotografi, una riservata al dietro le quinte dei set 

fotografici e con alcuni ritratti dello stesso Kobal insieme a molti protagonisti 

dell’universo cinematografico da lui tanto amato. 

L’edizione italiana del catalogo “Hollywood Icons” è pubblicata da Skira Editore. 

----------------- 

Villa Manin di Passariano dal 16 luglio al 9 ottobre 2016 
33033 Passariano +39 0432821234 , +39 0432821229 (fax), +39 3479439434 
ufficio stampa: VILLAGGIO GLOBALE - asvm@regione.fvg.it   -   www.villamanin-

eventi.it - vernissage: 15 luglio 2016 - catalogo: in galleria 
   

Nino Migliori: scattiamo una fotografia quando 

incontriamo e riconosciamo noi stessi 

intervista di Enrico Ratto da http://maledettifotografi.it/ 

 

 

 

Nino Migliori, lei è sempre stato un interprete. Possiamo dire che le 
cose del mondo diventano fotografia quando incontrano la sua cultura, 

ciò che ha visto, ciò che ha letto, ciò che ha ascoltato?  

Sì, è proprio così. Ognuno di noi interpreta la realtà attraverso la propria 

cultura che è, come spesso mi piace citare, ciò che rimane quando si è 
dimenticato tutto. Quando si fotografa si sceglie una porzione di mondo che già 

http://www.exibart.com/profilo/uffstampa.asp?idelemento=41
mailto:asvm@regione.fvg.it
http://www.villamanin-eventi.it/
http://www.villamanin-eventi.it/
https://www.facebook.com/enricoratto80
http://amzn.to/1rvKXzt
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ci appartiene e che viene letta attraverso il filtro di ciò che ognuno di noi è. In 
altre parole si può dire che scattiamo una fotografia quando incontriamo e 

riconosciamo noi stessi. 

L’interpretazione della realtà ha una vita più lunga, e forse una portata 

più universale, rispetto alla documentazione? 

Non credo nella documentazione asettica e al di sopra delle parti. È sempre una 
lettura personale, è una rappresentazione e come tale risente di chi ha 

impostato la scena. È una querelle decennale che si accende soprattutto 
quando si parla di fotogiornalismo e per usare termini quasi obsoleti è come 

dire “visto da destra e visto da sinistra”. 

Già nel 1978 con il lavoro Segnificazione sostenevo e dimostravo che 

l’intervento del fotografo è pesante e fondante nella esecuzione dell’oggetto 
fotografia, semplicemente utilizzando due procedure tipiche nella realizzazione 

dell’immagine in camera oscura: il contrasto e l’ingrandimento. 

La partenza è stata una incisione dell’Ecce Homo del Guercino, che fotografai e 

poi stampai aumentando o diminuendo il contrasto, e ne risultarono immagini 
completamente diverse attribuibili a secoli e movimenti pittorici diversi, da un 

caravaggesco a un madonnaro ottocentesco. Quindi, ingrandendo piccoli 
particolari ottenni immagini ascrivibili alla pop o alla optical art. 

Tutti interventi in camera oscura… 

La camera oscura non è un luogo asettico, si può dire che è una vera e propria 
fabbrica del consenso. Per fare un esempio banale, ma storicamente 

documentato: quanti personaggi sono stati cancellati dalle foto ufficiali di 
regime quando non erano più allineati col potere? 

Le dico alcune parole e lei ci spiega che ruolo hanno avuto nella sua 
ricerca. Iniziamo con “Figura Umana”. 

Iniziai a fotografare nel 1948 perché sentivo il bisogno di riappropriarmi della 
vita dopo i tremendi anni della guerra e ritenni che la fotografia fosse il mezzo 

per me più congeniale. Sentivo il bisogno di allacciare rapporti e la macchina 
fotografica era come un grimaldello che mi permetteva di entrare in 

comunicazione con gli altri. Così iniziai le serie di “Gente dell’Emilia”, “Gente 
del Nord”, “Gente del Sud” e “Gente del Delta”. Questo è il periodo realista, 

e l’uomo c’è anche quando non compare direttamente, perché sono presenti le 
sue tracce, le sue testimonianze a iniziare dalle scritte sui muri, come 

nel lavoro sui muri iniziato negli anni cinquanta, per arrivare al recente 

“Cuprum” del 2015 che rappresenta il passaggio, la frequentazione numerosa 
di persone ai tavoli di un pub londinese. 

 

http://maledettifotografi.it/interviste/tag/fotogiornalismo/
http://amzn.to/23jRhrL
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Adesso parliamo di “Natura”. 

Per quanto riguarda la natura, uno dei miei punti di riferimento è Lucrezio e il 

suo De rerum natura che mi portò a realizzare il primo lavoro su questo tema 
Herbarium nel 1974. Tratta della bellezza e del suo inesorabile mutamento fino 

alla dissoluzione, ma che mantiene fascino e piacevolezza anche nel momento 

della morte. Nel 2009 è stata realizzata una mostra Nature inconsapevoli che 
raccoglieva i miei lavori su questo argomento, incluse le installazioni, da 

“Natura morta” del 1977 a “Così in cielo” del 2000-2003, da “Naturalmente” del 
1986 a “Voyage inside a leaf” del 1991 fino a “Il magico giardino di Ludwig 

Winter” del 2009. Quest’ultimo è un libro d’autore in unico esemplare, perché 
composto da 21 Polaroid, che tratta dell’opus alchemico. 

Infine “Ironia”. 

Molte persone fanno riferimento all’ ironia che forse è una componente del mio 

carattere. 

Quando si è accorto che la fotografia amatoriale, legata ai circoli, 

poteva diventare una professione? E che cosa segna questo confine, se 
esiste un confine? 

La fotografia, per me, non ha mai rappresentato una professione. Per quanto 
mi riguarda la fotografia è comunicazione, è necessità di raccontare qualcosa, 

significa esplicitare un‘idea, un sentimento, un pensiero per mezzo delle 

immagini. Per questo motivo quando mi sono stati commissionati lavori, ho 
sempre chiesto carta bianca. Questo è certamente un mio limite, non sono in 

grado di eseguire un mandato su scelte espressive fatte da altri. 

Parliamo delle sue sperimentazioni. Mi pare che sia sempre stato più 

interessato alla materia di cui è fatta pellicola, al processo di stampa, 
rispetto all’apparecchio fotografico. C’è qualcosa che lo affascina in 

quel processo di trasformazione chimica? 

L’interesse per i materiali è nato insieme alla pratica fotografica. Allora si 

stampavano le proprie fotografie e mi incuriosì vedere che un pezzo di carta 
fotografica bianco/nero bagnata dagli acidi rimanendo alla luce aveva 

acquistato cromie inaspettate, così cominciai a farmi domande sul mezzo, a 
verificarne il linguaggio: luce, carta, pellicola, sviluppo, fissaggio, calore, 

tempo. Da qui nacquero tutte le sperimentazioni off-camera dalle Ossidazioni, 
appunto, ai Pirogrammi, ai Lucigrammi, ai Cellogrammi e così via. Le 

trasformazioni, le manipolazioni, tutto ciò che avviene in camera oscura si 

realizza con quei mezzi. Ovviamente la macchina fotografica è importante a 
iniziare dalla scelta dell’obiettivo che condiziona a monte il tipo di immagine, 

ma il risultato Fotografia è la somma delle due componenti. 
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I suoi esperimenti generano un’opera con un’estetica molto forte. Le 
interessa il bello? 

No, non è una priorità, perché quello che per me conta è il progetto, poi se la 
realizzazione ha anche una piacevolezza visiva si ottiene il massimo. In realtà, 

negli anni cinquanta le sperimentazioni rappresentavano uno strappo, una 

rottura degli schemi, quasi un anti-estetico dato che allora il “bello” era 
rappresentato dalla fotografia realista strutturata sui punti forti. Pochissimi, 

come Luigi Veronesi, le consideravano fotografia, ma del resto anche adesso, 
dopo quasi settant’anni, una parte dei fotografi la pensano come allora sia da 

un punto di vista concettuale che estetico. 

Quando la ricerca del “bello” rischia di mettere in secondo piano il 

“contenuto”? E lei come evita questo rischio? 

Il bello è una categoria che cambia nel tempo, quindi non è assoluto. Le belle 

donne di Rubens sono giunoniche e cellulitiche, lontane dall’idea di bellezza 
femminile che abbiamo oggi, ma questo ovviamente non toglie nulla alla 

grandezza di Rubens come pittore, è solo per esemplificare il concetto. Chi 
insegue il bello fine a se stesso non può che replicare con minime variazioni un 

modello e questa è una cosa che mi annoia, perché, come già dicevo, quello 
che mi affascina è il progetto cioè la capacità di raccontare. E se vuoi scrivere 

racconti diversi non puoi proporre sempre lo stesso stilema. 

Il Tuffatore è la sua foto che consideriamo più celebre. Che opinione ha 
di questo scatto? 

Questo è il tipico caso in cui il figlio prende il sopravvento sul padre: in 
tantissimi al mondo conoscono il Tuffatore, un numero decisamente inferiore 

conosce il nome dell’autore. Non è il figlio prediletto, ma visto che è diventato 
un’icona lo cito come carta da visita, è un modo per presentarmi e di recente 

l’ho scelto anche come logo della Fondazione Nino Migliori, istituzione nata da 
poco tempo. 

 

La sua fotografia nasce dall’osservazione dell’arte visiva. Chi la ispira? 

 

 

 
Poiché siamo il risultato tutto quello che abbiamo esperito, letto, visto, 

ascoltato, siamo un mosaico complesso e i miti ispiratori non provengono 
unicamente dalle arti visive. I tre punti di riferimento che mi hanno da sempre 

accompagnato sono Lucrezio, che già ho citato, Leonardo e Duchamp. 

http://amzn.to/28OOtHf
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Leonardo per l’ ininterrotta ricerca, per il desiderio di sperimentare ad oltranza, 
per la consapevolezza che non si è mai arrivati. Duchamp per la necessità di 

rompere le regole, per il piacere del fare indipendentemente dal plauso, 
addirittura il gusto di progettare senza realizzare. 

Uno degli oggetti più ricorrenti della sua ricerca è la natura. In alcuni 

casi, lei si è confrontato con la metamorfosi della natura, elementi che 
si trasformano grazie al processo fotografico e diventano altro. Che 

cosa lo interessa della metamorfosi? 

Sostanzialmente tutto è sottoposto a metamorfosi, cambiamo in continuazione 

con il rinnovamento cellulare. È la strada che percorriamo giornalmente verso il 
cambiamento estremo. La morte mi ha sempre affascinato perché è l’unica 

certezza che abbiamo e che paradossalmente, ma ovviamente, tendiamo a 
rimuovere. Nel 1974-76 ho realizzato “Il tempo dilatato”, un lavoro legato a 

questo tema. È composto da quattro fotografie: la prima è il mio ritratto, la 
quarta è la radiografia del mio teschio e le altre due sono i passaggi intermedi. 

La natura, il tempo, la metamorfosi e la morte sono anche il tema de Il tempo 
rallentato del 2009. Al coffee shop del Museo Louisiana vicino a Copenhagen 

incontrai dei vasi contenenti frutta e verdura immerse in un liquido di 
conservazione ma che, seppur impercettibilmente, cominciavano ad 

evidenziare dei segni di deterioramento e li fotografai. Anche questo lavoro è 

legato al concetto di bellezza, metamorfosi, caducità con un preciso riferimento 
alla Vanitas. 

 

Un altro rischio dei grandi sperimentatori è l’esercizio di stile. Intanto 
vorrei chiederle se l’esercizio di stile è davvero un rischio o se è 

qualcosa di positivo o di necessario. E poi, in quale momento l’esercizio 
di stile evolve ed entra a far parte del percorso artistico dell’autore? 

Se per esercizio di stile si intende cercare di affermare uno stilema e ripeterlo 
enne volte, questo diventa cristallizzazione, congelamento di un percorso 

artistico e non mi appartiene. Nel caso contrario è il tentativo di analizzare 
linguaggi diversi e, finito un esercizio, iniziarne un altro. Ogni esercizio 

costituisce un tassello del mosaico che alla fine conferisce forma all’immagine e 
alla sostanza che abbiamo di un autore. 
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La realtà e il mondo le interessano oggi come le interessavano 
all’inizio? 

Direi che ho sempre mantenuto la stessa curiosità e interesse verso l’altro da 
me. Forse, se è mutato, ora sono quasi bulimico di conoscere, di poter entrare 

in contatto con tutto ciò che mi stimola. È per questo che ho chiesto una 

proroga di almeno altri trent’anni per soddisfare questa mia esigenza. 

(ha collaborato Filippo Rebuzzini) 

 

Dalla fotografia allo scatto: le conseguenze 

dell’evoluzione tecnologica sull’arte del fotografare 
 

della Redazione di http://www.insidemarketing.it/ 
 

Come è cambiato nel tempo il concetto di fotografia? Con l'introduzione 
di smartphone e social si è andati incontro ad un involuzione. 

 
 

Da macchine grandi ed articolate che producevano istantanee di ottima qualità, 
ma costose e destinate esclusivamente ad una élite sofisticata, a macchine 

digitali alla portata di tutti, dotate di una qualità tale da riportare addirittura 
le imperfezioni dei visi o i più piccoli dettagli di un paesaggio: così si è 

modificato nel tempo lo strumento della fotografia. 
Un cambiamento si è avuto anche nella modalità di ordinare le foto che è 

passata dalla semplice raccolta in un ricco e pesante album cartaceo, nel quale 
erano immortalate le tappe significative della propria vita, ad un vero e proprio 

nonché infinito book di immagini virtuali che ritraggono di tutto e non più i soli 

momenti speciali. 
Una vera e propria rivoluzione per la fotografia si è però avuta con 

l’introduzione degli smartphone sul mercato. Se in passato alcuni strumenti 
fotografici – anche per i loro costi – erano acquistati solo dagli appassionati e 

da coloro che volevano spendere del tempo nel ricercare la luce più adatta e la 
giusta inquadratura prima di premere il dito sul pulsante e farlo scattare, con 

gli smartphone – ed in parte già con alcune compatte molto economiche messe 
in commercio qualche anno prima – il concetto stesso di ‘fotografare’ si è 

involuto in quello di ‘scattare‘.  Le immaginihanno preso il posto della 

http://www.insidemarketing.it/wp-content/uploads/2016/07/Fotografia-620x413.jpg
http://www.insidemarketing.it/wp-content/uploads/2016/07/Fotografia-620x413.jpg
http://www.insidemarketing.it/wp-content/uploads/2016/07/Fotografia-620x413.jpg
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parola scritta, come dimostra anche l’invasione sempre maggiore della 
comunicazione visual sui diversi social, e spesso purtroppo anche di quella 

parlata. Con uno smartphone sempre a portata di mano, da utilizzare come e 
quando si vuole, si finisce non solo con lo stare perennemente connessi ma 

con lo scattare compulsivamente. Il più piccolo, banale e semplice momento 

in cui si fa qualcosa, dall’assistere a un concerto, al provarsi un abito nel 
camerino di un negozio, al mangiare, viene immortalato e condiviso. 

Dunque, non si scatta più una sola volta per cercare l’immagine più bella, ma si 
cerca una perfezione propria, quella che spesso è condizionata da come 

vogliamo che gli altri vedano quella immagine e cosa vogliamo che vedano di 
noi, una unicità che in fondo il più delle volte non esiste perché gli scatti – 

così come anche i soggetti – hanno una resa sempre uguale, basti pensare ai 
cappuccini e ai caffè che invadono le bacheche virtuali con frasi di buongiorno. 

Come ha affermato Alfredo Sabbatini (reporter, ritrattista, professionista 
Nikon) nel corso della presentazione dell’Uni International Photo Contest il 

16 giugno 2016 all’Università degli Studi di Salerno, “tecnicamente il mezzo è 
buono e la qualità per lo più standard“. 

In un mondo invaso da scatti via smartphone e dalla volontà di raggiungere 
unicità e accettazione sociale anche attraverso gli scatti fotografici, in 

una comunicazione real-time di sé, dei propri spostamenti, delle proprie 

azioni, anche nel normale quotidiano, una delle conseguenze negative – 
sottolineate da Sabbatini – è quella dell’atrofizzazione delle menti. 

“La fotografia prima del digitale era un fortissimo atto di pensiero“, ha 
affermato il fotografo, sottolineando come prima si innescassero diversi 

meccanismi nel cervello per comprendere tecnicamente come realizzare al 
meglio la fotografia e come lo si faccia molto meno con lo smartphone, perché 

si è spinti più che altro da “una bulimia, una mania“, che è poi anche un modo 
di partecipare, condividere e sentirsi in qualche modo meno soli. 

Uno dei fattori che hanno contribuito allo scatenarsi di questa sorta di  
 "dipendenza‘ dallo smartphone e della necessità di immortale ogni 

attimo risiede, infatti, nel bisogno umano di affiliazione e di  condivisione che 
da sempre guida la vita sociale dell’uomo. E così, riprendendo le parole di una 

delle canzoni più popolari e ‘mainstream’ di questa estate 2016, “ogni ricordo è 
più importante condividerlo che viverlo“. 

La necessità di condividere foto – in tutte le sue forme, passando 

ovviamente anche per i selfie – dovuta all’incredibile possibilità offerta dalle 
piattaforme virtuali che consentono di compiere quest’attività in maniera 

immediata, accende un forte dibattito non solo sull’involuzione del termine 
‘fotografia’, come spiegato prima, ma anche su quanto sia positivo l’atto della 

pubblicazione, per lo più continuo, di fotografie sulle bacheche dei vari social 
network. 

C’è chi lo ritiene un dato non preoccupante ed innocuo e chi lo ritiene 
estremamente dannoso anche per gli effetti che quest’azione continua può 

avere sulla persona. In supporto a queste ultime affermazioni, infatti, vi è uno 
studio che dimostra che la smania di fotografare ogni esperienzavissuta ha 

un impatto negativo sul cervello e sulla memoria, e, più precisamente, va 
a inficiare il processo di formazione dei propri ricordi legati ad uno specifico 

momento. Si presterebbe, infatti, maggiore attenzione all’atto di fotografare e 
di condividere che a quello che si sta osservando e vivendo. Il 

risultato? Una profonda incapacità di ricordare non solo l’oggetto degli 

innumerevoli scatti, ma anche tutto ciò ad esso connesso, come le emozioni 
provate, la compagnia, cosa dunque che va ad influire non solo sulla qualità del 

ricordo, ma soprattutto sulla modalità di memorizzare ciò che ‘attrae’. 

http://www.insidemarketing.it/contest-iphonografia-e-fotografia-tradizionale/
http://www.insidemarketing.it/uso-o-abuso-dei-social-network-la-dipendenza-del-millennio/
http://www.insidemarketing.it/uso-o-abuso-dei-social-network-la-dipendenza-del-millennio/
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A fotografar le chiappe chiare 

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

L’estate sta diventando una stagione significativa, fertile e produttiva per 

lo street photographer in versione bermuda e infradito. 

 

Hans Baldung Grien (1484–1545), Bacco ubriaco, xilografia 

Mi aspetto, a settembre, una nuova abbondante vendemmia di 
coppiettone boteriformi sotto l’ombrellone, di anziani che mettono a mollo sul 

bagnasciuga le pieghe del ventre, di bambini spalettatori enfiati di merendine e 

cotti al punto giusto, di stravacchi russanti sul telo mare. 

Tutto in confezione regalo, fotine Instagram se va bene, ma anche 

"progggetti", libri e mostre. Mi sono imbattuto perfino in un invito online a un 
concorso per la foto "più ridicola" di persone o animali scattata durante le 

vacanze. 

La fotografia del grottesco da spiaggia sta diventando un genere. Ha ormai 

una storia, dei capostipiti, dei maestri, degli epigoni, uno stile riconoscibile, 
delle regole. E come capita quando un genere diventa virale, ha anche i suoi 

eccessi, i suoi formalismi, i suoi manierismi, le sue inutilità barocche, e pure, 
talvolta, i suoi scivoloni etici. 

Eh, lo so già, anche se non farò nomi, con questo ultimo post prima della 
stagione balneare (Fotocrazia passerà fra pochi giorni in modalità “leggera”) mi 

farò qualche nemico. Ma forse no. 

Perché, poi, molti dei fotografi che incrociano le spiagge in cerca di quei 

soggetti sono miei amici, li conosco, li stimo, ne apprezzo l’ingegno e il lavoro, 

per qualcuno ho pure scritto dei testi d’accompagnamento. 

Quindi cercate di capirmi bene. Tutto si può fotografare. Il dilemma, 

diciamo, etico del fotografo non sta nella scelta dei suoi soggetti, non sta in 
qualche pudore o in qualche confine della privacy. Sta nel come lo si fa e nel perché. 

I fotografi candid, o guardoni se volete, che ai primi del Novecento 
sorprendevano coppiette ultravestite ma in pose poco urbane sulle sabbie 

popolane di Coney Island, scoprivano in realtà un tipo di socialità del tutto 

file:///J:/Antenore/RASSEGNA%20STAMPA/RASSEGNE%20STAMPA%202015/www.smargiassi-michele.blogautore.repubblica.it
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nuovo, che abbassava le barriere dell’etichetta e del decoro sotto la soglia 
vittoriana. Erano meritori, benché impudenti, esploratori di una società in 

movimento. 

Non credo, in effetti, che sia stato ancora detto tutto sul quel mondo a parte, 

su quello spazio speciale delle relazioni sociali che è la striscia litoranea fra le 

cabine e la battigia. 

Per questo penso che sia giusto che i fotografi continuino a esplorarla. Ma 

con quali intenzioni? Per dire cosa? 

La spiaggia è un proscenio, se volete, carnascialesco, dove le regole che 

valgono al di là del lungomare si rilassano e magari si ribaltano, dove il 
termometro del pudore ha una scala diversa, che autorizza esibizioni di 

epidermidi, di imperfezioni, di sguaiatezze altrimenti coperte dalla discrezione. 
Tant’è che, caldo o meno, quando si “vien su dalla spiaggia” ci si ricopre e ci si 

ricompone (quasi sempre). 

La spiaggia è uno spazio extraterritoriale dell’autorappresentazione perché 

in quel luogo si gioca tutti ad armi pari, come nei campi nudisti la soglia si 
abbassa per tutti, quindi diventa una nuova normalità. 

Ma la fotografia è birbona. Porta via le apparenze denudate e le mostra là 
dove invece il contesto non le attutisce più, non le neutralizza più. 

Credo sia soprattutto questo effetto di spaesamento, di fuori-contesto, 

che rende labeach photography d’autore così attraente. Le dà un valore 
aggiunto, quello dell’insolito, che come tutti sanno è un ingrediente formidabile 

per il successo di una fotografia. Ma al contempo la rende invadente, e spesso 
predatoria. 

Per fortuna, molto spesso i fotografi ci mettono dell’altro. C’è appunto la 
lettura, ironica, anche sarcastica magari, ma consapevole, della sovversione 

dei rapporti sociali, dello sconvolgimento dei sistemi di valore del buon gusto e 
del pudore; c’è l’ancora più sottile analisi della società di spiaggia come 

comunità sospesa fra recita e candore; c’è viceversa la rivelazione critica del 
consumismo all'opera nella sua versione parossistica, dadaista e folle. 

E fin qui ci siamo. Ma come capita appunto quando i generi diventano 
troppo fortunati, molti salgono sul carro di cui vedono solo il successo di like e 

la forma esteriore. Imitato solo alla superficie, un modo di vedere un certo 
ambiente umano diventa un repertorio dicliché ripetitivi e vagamente 

disturbanti: il panzone di profilo, la coppia sbracata, il costume che tira sulle 

natiche, la cellulite ipertrofica. 

Tutto si riduce a una visione caricaturale che insiste più che altro sui difetti 

fisici, sulle imperfezioni dei corpi, solo per farci sorridere-deridere, solleticando 
la nostra innata ferocia darwiniana verso la diversità. I commenti beffardi che 

accolgono su Facebook le fotografie condivise di questo genere sono la prova 
adamantina di quel che dico. 

Naturalmente, anche per il sole di questo sospetto c’è un ombrellone etico 
sotto cui ripararsi. Si citano i “grandi cinici”, o presunti tali, Diane Arbus, Martin 

Parr, riducendoli a collezionisti insolenti di deformità. Prima o poi salta fuori, 
potete scommetterci, anche l’aggettivo liberi-tutti: il famigerato “felliniano”, 

che come le tette generose della tabaccaia di Amarcord viene invocato per 
nascondere e nobilitare qualsiasi infantile pulsione scopica. 

Ma Fellini usava attori, per narrazioni visionarie. E Arbus faceva ritratti: 
fotografava soggetti in posa, consenzienti, coinvolti, a volte perfino complici: 
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anche se è molto evidente che quel che loro pensavano di concederle è molto 
diverso da quello che lei, in realtà, gli ha portato via. 

Mentre Parr, che da sempre rifiuta cinico e kitsch come aggettivi 
qualificativi del suo lavoro, è molto più complesso di quello che una lettura 

superficiale dello stile snapshotdelle sue foto fa credere a tanti: Parr è un 

entomologo dei comportamenti collettivi indotti della società dei consumi, in 
ogni sua fotografia ci sono indizi che rinviano l’apparente comicità involontaria 

delle persone al sistema che le produce. 

Morale. Andateci in spiaggia, fotografate pure in spiaggia, non fatevi 

troppi scrupoli, perché lì c’è, in effetti, una versione vulnerabile e scoperta della 
nostra società che è giusto scoprire. Ma mettetecela, quella società. Fatemela 

intuire, almeno. Altrimenti i filtrini di saturazione con cui troppo spesso le 
abbellite finiscono per diventare come le creme solari fattore 100: non lasciano 
passare nulla, neanche un raggio di sole. 

 
Tag: candid photography, Coney Island, Diane Arbus, Federico Fellini, Martin Parr 

Scritto in candid, fotografia e società, street photography | Commenti » 
 

Scatti d'autore oer il nuovo calendario della Polizia 

da http://www.studio100.it/ 

 

 
 

Il Calendario Polizia di Stato 2017 realizzato con gli scatti di Gianni Berengo 
Gardin. 

La Polizia di Stato svela il progetto del calendario istituzionale 2017. 
Gli scatti, che avranno il compito di ritrarre il delicato ruolo degli uomini e delle 

donne della Polizia di Stato, sono stati affidati alla straordinaria professionalità 

del fotografo Gianni Berengo Gardin. 

Il maestro, che durante la sua carriera si è occupato di fotografia di reportage, 

d’indagine sociale, di documentazione di architettura e descrizione ambientale 
è autore di indimenticabili foto “in bianco e nero” realizzate con macchine 

fotografiche a pellicola. Berengo Gardin è tra i pochi a ricercare l’autenticità 

degli scatti non avvalendosi delle recenti tecnologie digitali. Con la dicitura 
“vera fotografia”, che viene apposta dietro le fotografie sviluppate con 

http://smargiassi-michele.blogautore.repubblica.it/tag/candid-photography/
http://smargiassi-michele.blogautore.repubblica.it/tag/coney-island/
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l’assenza di manipolazioni, il maestro regala opere uniche e di eccezionale 
suggestione. 

Anche quest’anno la realizzazione del calendario della Polizia di Stato ha 

trovato la partnership di Unicef. Il ricavato della vendita verrà, infatti, devoluto 
al Comitato italiano per l’Unicef Onlus per sostenere il progetto “Libano – Youth 

and Innovation” finalizzato a promuovere, nel paese, l’integrazione sociale ed 
economica dei giovani a rischio. 

Il progetto coinvolge giovani libanesi vulnerabili, rifugiati siriani e palestinesi, di 

età compresa tra i 12 e i 24 anni e si basa sul principio “For Youth by Youth” 
ovvero la formazione tra pari come metodologia più efficace per il 

trasferimento delle conoscenze, delle competenze e per l’individuazione di 
soluzioni a problematiche locali. 

Grazie a questa consolidata partnership dal 2001 ad oggi sono stati 

complessivamente raccolti più di 2 milioni di euro e completati diversi progetti, 
di cui alcuni a sostegno dell’infanzia e contro lo sfruttamento dei minori in 

Cambogia, Benin, Congo, Guinea, Repubblica Centro Africana. Solo nel 2016 
sono stati raccolti più di 156.000 euro che sono stati devoluti al Sud Sudan per 

la protezione dei bambini vittime dell’emergenza umanitaria. 

Tutti i cittadini potranno prenotare il calendario da parete (costo 8 euro) e il 
calendario da tavolo (costo 6 euro), entro il prossimo 19 settembre, facendo un 

versamento sul conto corrente postale nr. 745000, intestato a “ Comitato 
Italiano per l’Unicef”. Sul bollettino dovrà essere indicata la causale “Calendario 

della Polizia di Stato 2017 per il progetto Unicef “ Libano – Youth and 
Innovation”. 

La ricevuta del versamento dovrà poi essere presentata agli Uffici Relazioni con 

il Pubblico di tutte le Questure d’Italia che forniranno dettagli sulla consegna. 

Venezia, Tre Oci - le fotografie di René Burri e di 

Ferdinando Scianna 
 

della redazione di FIRST Arte, http://www.firstonline.info/ 
 

Dal 26 agosto 2016 all’8 gennaio 2017, le sale dello spazio veneziano sull’isola 
della Giudecca si apriranno alle rassegne “René Burri Utopia”, curata da Michael 

Koetzle e Denis Curti, e “Ferdinando Scianna. Il Ghetto di Venezia 500 anni 

dopo”, curata da Denis Curti.     
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La mostra dedicata a Ferdinando Scianna è frutto del lavoro fotografico 
realizzato su incarico di Fondazione di Venezia e realizzato appositamente per i 

Tre Oci in occasione del Cinquecentenario della fondazione del Ghetto ebraico a 
Venezia. 

I due diversi progetti si snoderanno autonomamente seguendo un percorso 
coerente e lineare, che si svilupperà a partire dalle 100 opere di René Burri, 

distribuite tra pianterreno e piano nobile, e si concluderà al secondo piano, con 
le oltre 50 fotografie inedite di Ferdinando Scianna. 

Entrambi membri della prestigiosa agenzia fotografica Magnum, Burri (che ne  

diverrà presidente nel 1982) e Scianna appartengono, pur nella loro diversità, 

a quella categoria di autori che attraverso il mezzo fotografico esprime 
personali visioni, sia che si traducano nella passione di Burri di documentare 

grandi cambiamenti politici e sociali, sia che rispondano al tentativo, nel caso di 
Scianna, di carpire, all’interno del flusso caotico dell’esistenza, “istanti di senso 

e di forma”. 

Utopia di René Burri (Zurigo, 1933-2014) riunisce, per la prima volta, oltre 100 
immagini del grande artista svizzero dedicate all’architettura, con scatti di 

famosi edifici e ritratti di architetti. 

La fotografia di Burri nasce dal bisogno di raccontare i grandi processi di 
trasformazione e i cambiamenti storici, politici e culturali del Novecento con 

una forte attenzione verso alcuni personaggi (indimenticabili i suoi ritratti di 
Che Guevara e Pablo Picasso) che ne hanno fatto parte. 

Utopia - che si tiene in contemporanea con la Biennale di Architettura 2016 - 

s’inserisce all’interno di questa prospettiva, in quanto Burri concepisce 
l’architettura come una vera e propria operazione politica e sociale che veicola 

e impone una visione sul mondo, e che lo spinge a viaggiare tra Europa, Medio-
Oriente, Asia e America latina sulle tracce dei grandi architetti del XX secolo, da 

Le Corbusier a Oscar Niemeyer, da Mario Botta a Renzo Piano, da Tadao Ando 
a Richard Meier. 

Accanto ai loro ritratti e alle loro costruzioni, in Utopia si ritrovano anche le 

immagini di eventi storici particolarmente densi di contrasti e di speranze, 
come la caduta del muro di Berlino o le proteste di piazza Tienanmen a Pechino 

nella primavera del 1989. 

L’ultimo piano della Casa dei Tre Oci è dedicato all’opera di uno dei più 
importanti fotografi italiani, Ferdinando Scianna (Bagheria, 4 luglio 1943). In 

occasione dei 500 anni della nascita del Ghetto ebraico di Venezia (formatosi il 
29 marzo 1516), la Fondazione di Venezia ha deciso di avviare una ricognizione 

fotografica con l’obiettivo di raccontare la dimensione contemporanea del 
Ghetto. Il progetto espositivo è realizzato da Civita Tre Venezie. 

Scianna ha realizzato un reportage fotografico in pieno stile Street 

Photography, raccogliendo immagini inerenti la vita quotidiana del Ghetto, 
senza tralasciare ritratti, architetture, interni di case e luoghi di preghiera. 

Chiese, ristoranti, campi, gondole sono i soggetti che animano il panorama 
visivo del progetto. Da segnalare, in questa narrazione, la compresenza di una 

dimensione simbolica, storica, rituale, intrinsecamente connessa a luoghi e 
gesti, e una semplicità nella descrizione di un tempo presente e ordinario. 

“Ferdinando Scianna – osserva il curatore Denis Curti – ha saputo costruire un 

racconto delicato […]. Ha dato forma a una memoria collettiva elevando e 
distinguendo singole storie: se ne avverte la bellezza e la solennità. […] Il 
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dolore mai urlato dell’Olocausto. Le pietre d’inciampo e i segni di una vicenda 
destinata a restare indelebile. […] Dentro queste fotografie ci si orienta. I punti 

cardinali si fanno abbraccio e segnano le linee di una confidenza visiva capace 
di entrare nei confini dell’intimità dei molti ritratti che compongono il complesso 

mosaico di questa esperienza: è il linguaggio degli affetti, è la grammatica dei 

corpi”. 

 

Venezia, Casa dei Tre Oci, dal 26 Agosto 2016 all' 8 Gennaio 2017 

O selfie o morte! 

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

Vanità e morte, un binomio senza tempo. Il narcisismo, incarnato nella nostra 

epoca dalla pratica ormai onnipresente del selfie, si incontra – e si scontra – 
con i nostri limiti di creature mortali. Ecco come la faccenda viene raccontata 

dalla cronaca e reinterpretata dagli artisti. 
 

 
Justin Crowe e Aric Snee, Selfie Stick Arm 

 

NARCISO E IL SELFIE STICK 

Narcisismo, vanagloria, egocentrismo, solipsismo. Sono queste le parole che 
ricorrono più spesso nelle discussioni su uno dei comportamenti più diffusi del 

nostro tempo: il selfie. Partito come un trend giovanile e occidentale, può 
ormai contare su una diffusione transgenerazionale e universale. Lo usano gli 

adolescenti indiani, lo usano gli anziani giapponesi, lo usano Barack Obama e 
Tom Hanks. 

L’autoscatto da cellulare, versione contemporanea del più tradizionale 
autoritratto, ha conosciuto una vera impennata qualche anno fa con la 

comparsa di un accessorio: il selfie stick. Ribattezzato ironicamente “narcistick” 

o “solipstick”, non è altro che un bastone a cui fissare il telefono o la macchina 
fotografica in modo da allontanare di qualche metro l’obiettivo, superando così 

i limiti del proprio braccio. Una protesi, insomma, che simula la presenza di un 
fotografo di fronte a noi, spesso in posizione leggermente rialzata. Anche se è 

entrato nell’uso comune soltanto un paio d’anni fa, il selfie stick ha in realtà 
una lunga storia, scritta da numerosi precursori (i primi esemplari fatti in casa 

sembra risalgano addirittura agli Anni Venti del Novecento), prototipi e brevetti 
vari. Amato e odiato (sono tantissime le istituzioni che ne vietano l’uso 

http://www.artribune.com/author/valentina-tanni/
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all’interno delle proprie sale), il “bastone delle mie brame” non accenna a 
scomparire, nonostante si moltiplichino i tentativi di sostituirlo con sistemi più 

evoluti, meno ingombranti e pericolosi. 
 

 
Pablo Garcia, Memento Mori (Selfie Stick) 

 

BASTONCINO D’ARTISTA 

Il carattere iconico di questo oggetto non poteva non colpire l’immaginazione di 
artisti e designer, che giocano sempre più spesso a immaginare versioni 

alternative e assurde del famigerato bastoncino. Quello che colpisce è 
l’associazione ricorrente con il tema della morte. A partire dal 

progetto Memento Mori (Selfie Stick) dello statunitense Pablo Garcia: una 
versione del braccio metallico che porta con sé, come accessorio 

dell’accessorio, un teschio pixelato realizzato con la tecnica dell’anamorfosi. 
Lungo e informe se visto disteso, diventa perfettamente leggibile all’interno 
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della fotografia, avendo cura di afferrare lo stick con la giusta inclinazione. “È 
un promemoria della nostra mortalità in mezzo a tanta vanagloria”, scrive 

l’artista sul proprio sito. Viaggia sul filo sottile dello humor nero, invece, la 
vignetta di Joan Cornellà, che mostra una coppia intenta a scattarsi un selfie 

con un bastone al quale però è attaccata, al posto della macchina fotografica, 

una rivoltella. Infine, il progetto più macabro in assoluto: il Selfie Stick Arm, 
frutto della fantasia della coppia di artisti Justin Crowe e Aric Snee. Al posto 

del solito bastone metallico telescopico c’è una finta mano umana, così da 
celare al mondo la propria solitudine e far credere di essere in dolce 

compagnia. Un oggetto triste e lugubre, ma del tutto plausibile, tanto da 
attirare ordini veri pur essendo inesistente. 

 

 
Joan Cornellà 

 

MORIRE DI SELFIE 
Ma l’associazione tra selfie e morte non è purtroppo soltanto simbolica. Già da 

anni la cronaca riporta numerosi tentativi di scattare l’autoritratto perfetto finiti 
in tragedia. Persone precipitate, elettrificate, finite sotto camion e treni, e 

persino vittime di colpi di pistola, magari perché cercavano di immortalarsi – 
mai termine fu più appropriato – con il telefono in una mano e l’arma nell’altra. 

Sono talmente tanti i casi da giustificare l’esistenza di una pagina di Wikipedia 
che li riunisce tutti sotto il titolo “Lists of selfie-related injuries and deaths”. 

Secondo il magazine Priceonomics, che si è preso la briga di compilare delle 
vere e proprie statistiche su questi casi, dal 2014 sono morte 49 persone nel 

tentativo di scattare un selfie; l’età media è 21 anni e il 75% è di sesso 

maschile. In testa alla classifica delle tipologie di morte c’è la caduta da altezze 
vertiginose, mentre il record geografico lo detiene l’India, con ben 19 vittime. 

Un record che inizia ad allarmare le autorità, che hanno recentemente 
dichiarato “no-selfie zones” ben 16 location sparse in tutto il Paese. Una simile 

ordinanza esiste anche in Russia, la seconda nazione in classifica per numero di 
fatalità legate all’autoscatto. 

Sempre più narcisisti, sempre più spericolati, pronti a tutto pur di portare a 
casa lo scatto definitivo. O selfie, o morte. 
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Henri Cartier-Bresson - The Mind's Eye 

 
di Mario Francesco Simeone da http://www.exibart.com/ 

 

 
 
Nel 1932, a Parigi, alla stazione Gare Saint Lazare, un uomo con il cappello 

salta sulla superficie uniforme di un’ampia pozzanghera, i manifesti del circo 

Railowsky sono ridotti a umidi brandelli sospesi tra le inferriate alle sue spalle. 
In qualche altro giorno dello stesso anno, un ciclista pedala con foga, la 

bicicletta scompare velocemente tra le strette strade di Hyeres. A Parigi, 
l’uomo completa il movimento ma mette il piede in fallo e scivola 

rovinosamente slogandosi una caviglia, oppure rimane in equilibrio perfetto su 
una sola gamba e, proseguendo lo slancio, compie un doppio carpiato mortale, 

mentre in aria volano le variopinte cartoline pubblicitarie del circo. Del ciclista 
di Hyeres si sa ancora meno, le possibilità della sua esistenza sono infinite, 

potrebbe essere un professionista del Tour de France confuso sul percorso di 
gara, il garzone del forno in ritardo con le consegne del pane, un membro del 

Comitato d’Attività Antifascista, in formazione proprio in quel periodo. E non è 
detto che questi tre caratteri non possano essere stati coincidenti. In ogni caso, 

sono i primi scatti con cui Henri Cartier-Bresson (1908 – 2004) giovane 
assistente del regista Jean Renoir, mette alla prova la sua Leica ancora lucida 

di scaffale. Ma la via che lo avrebbe portato a diventare "l’Occhio del secolo” è 

segnata e i temi che ne orienteranno la visione sono tutti in nuce.  
L’antologica al PAN, curata da Simona Perchiazzi e in collaborazione con la 

Fondation Henri Cartier-Bresson e Magnum Photos, segue di pochi mesi quella 
di Palazzo Gromo Losa, a Biella, e la collettiva a Palazzo della Ragione, a 

Milano, in cui il fotografo francese fa la voce grossa. Un ritorno d’attenzione, se 
mai questa fosse declinata, verso una presenza ingombrante nella storia della 

fotografia e dell’arte, una personalità che, integrata nella temperie culturale e 
sociale del tempo, non smette di affascinare generazioni e dividere 

opinioni.  Dallo strapotere della Magnum, l’agenzia fotografica cooperativa che 
fondò a New York, nel 1947, insieme a Robert Capa, David Seymour, George 

Rodger e William Vandiver, fino alla diffusione capillare, a tratti ossessiva, di 
sue citazioni sulle pagine dei Social Network, Cartier-Bresson è il maestro, il 

padre, una figura emblematica da amare, odiare e superare, per quanti 
operano dietro alla macchina fotografica, per chi allena quotidianamente lo 

sguardo all’immagine. La mostra al PAN presenta una buona selezione di più di 
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cinquanta opere più conosciute e, anche senza una chiara articolazione 
tematica, fornisce passaggi esaustivi sulla sua lunga e prolifica attività, tutta 

orientata dall’attesa dell’incidente, dall’eterna ricerca dell’attimo in cui le cose 
si palesano. Vera o presunta, mitizzata o svalutata, questa pratica della 

casualità è strumento di un’estetica raffinata e sintomo di un atteggiamento di 

crisi.  
 

 
 
Negli anni ’30, le fotografie avevano ormai sostituito le illustrazioni disegnate, 

poste sulle pagine dei giornali a corredo degli articoli di cronaca. Il consumo di 
immagini doveva soddisfare classi sociali sempre più ampie e trasversali, 

avviandosi verso un’ascesa inarrestabile e rotocalchi come Life, Omnibus, Paris 
Match, arrivavano a tirature di milioni di copie. Si diffusero l’idea del reportage 

a luce ambiente e l’estetica dell’istantanea, per restituire al lettore una 
parvenza di vicinanza all’evento emotivamente vendibile. Dopo le invettive 

baudelairiane, intorno alla fotografia splendeva finalmente l’aura di un rigore 
super partes, in grado di sintetizzare le strutture del reale e dell’immaginario, 

la resa del quotidiano e l’organizzazione delle forme, attraverso un linguaggio 
specifico ed evocativo che Cartier-Bresson portò al suo apice. Nelle sue 

immagini, espressione di virtuosismi estetici e tecnici, tra costruzioni sceniche 

euclidee e sfumate apparizioni visive, si agitano anche i ritmi più sommessi di 
un’inquietudine esistenziale tutta novecentesca. Qualcosa di molto simile alla 

parola simbolica di Ernest Hemingway che proprio nel 1932 – mentre Cartier-
Bresson comprava la sua prima Leica, insostituibile compagna di viaggio 

intorno al mondo di ciò che si vede e non si vede – pubblicava Morte nel 
pomeriggio, un perfetto compendio di superomismo e «disintegrazione in un 

destino senza via d’uscita», nelle parole di Fernanda Pivano. Negli stessi anni, 
Henri Bergson riceveva il premio Nobel per le sue idee sulla coscienza 

soggettiva della memoria e della durata, mentre Erwin Schrödinger rendeva 
noti i paradossi della fisica quantistica, con il famoso esperimento teorico del 

gatto vivo e morto nello stesso momento. Così, nelle opere di Cartier-Bresson, 
un principio di indeterminazione si impone come scala di misura, un piano sul 

quale tempo e spazio sfuggono verso punti di non convergenza. Le ore, i giorni 
e gli anni sono trascorsi sui volti e sulle architetture ma è impossibile fissarne 
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in maniera definitiva la traiettoria. Il passato non è mai accaduto se non come 
una continua deformazione di stati dettata dal caso, per cui non esiste un 

mondo ma illimitate interferenze di possibilità. Ogni istante si muove in avanti 
e noi possiamo percepirne solo l’instabilità, Parigi e Hyeres, come fotografate 

nel 1932 da Cartier-Bresson, sono flussi di coscienza non misurabili, attimi 

decisivi di un movimento che potrebbe aver dato origine ad altre biforcazioni, 
diverse interazioni tra individui, simmetrie tra elementi e destini. La questione 

sulla conclusione dell’evento, se l’uomo sia caduto, se il ciclista sia arrivato al 
traguardo, è di esclusiva pertinenza dell’osservatore e, in ogni caso, 

l’esclusione delle ipotesi non è fondante nella descrizione della realtà, perché 
infiniti mondi possono tanto coincidere quanto scindersi. Soprattutto nella 

cornice minima e immobile di una fotografia.  
 

IN OTTOBRE A VENEZIA IL PRIMO MASTER 

UNIVERSITARIO IN FOTOGRAFIA IN ITALIA 

 

di Andrea Pertoldeo da http://www.glistatigenerali.com/ 
 

 

 

Al via la seconda edizione del Master IUAV in Photography, primo master di 
una università pubblica in Italia a rilasciare un titolo di studio 

universitario. Promosso in collaborazione con Fondazione Francesco Fabbri, 
il master partirà nel mese di ottobre: iscrizioni aperte fino al 15 settembre 

2016. Attraverso seminari e percorsi formativi flessibili e personalizzabili, i 
master dell’Università Iuav di Venezia sono pensati e organizzati per fornire 

una serie di strumenti di lettura e interazione con i vari livelli della realtà 

contemporanea. 

Responsabile scientifico del Master IUAV in Photography è Angela Vettese, 

docente e curatrice di fama internazionale; responsabili organizzativi Stefano 
Graziani e Andrea Pertoldeo, fotografi e docenti di fotografia. L’offerta 

formativa è composta da una varietà di approcci alla pratica fotografica, dallo  
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studio dei diversi linguaggi alle tecniche di produzione e stampa, passando per 

il confronto con grandi maestri della fotografia italiana ed internazionale. 

 

 

 

Obiettivi del master sono la formazione del fotografo, lo sviluppo 
dell’autonomia autoriale, l’approfondimento della grammatica del linguaggio 

fotografico, il coordinamento delle varie fasi di un progetto a partire dallo 
sviluppo dell’idea iniziale fino alla realizzazione di pubblicazioni e libri 

fotografici, attraverso la collaborazione con figure come la committenza, il 
grafico, il fotolitista e il tipografo. 

Il programma si svolge attraverso diversi moduli didattici dedicati alla tecnica 
della fotografia e alla sua evoluzione storica, anche in relazione alla produzione 

artistica contemporanea. Laboratori, tenuti da autori e professionisti che 
operano nel mondo dell’arte, nel settore editoriale, curatoriale ed accademico 

affiancano questi moduli.  

In particolare, i laboratori progettuali approfondiscono diversi approcci al 

linguaggio fotografico, al fine di realizzare una ricerca collaborativa e condivisa 
tra studenti e docenti. Ai laboratori si aggiungono una serie di lezioni 

seminariali tenute da figure di spicco del settore: fotografi italiani ed 

internazionali, come Guido Guidi, Armin Linke, Bas Princen, Amedeo 
Martegani, Filippo Romano,William Guerrieri e Giovanna Silva; studiosi, 

come Antonello Frongia, Kersten Geers e Mario Lupano; curatori, 
come Francesco Garutti e Francesco Zanot.  

Partecipano inoltre, ospiti del curatore Carlo Sala all’interno del modulo “Storie 
di Fotografia”, alcuni protagonisti del panorama contemporaneo italiano 

comeOlivo Barbieri, Francesco Jodice, Antonio Rovaldi, Paolo 
Ventura e Franco Vaccari. Un modulo intensivo sarà inoltre dedicato al libro 

fotografico, in collaborazione, fra gli altri, con la prestigiosa scuola di 
Madrid Blank Paper Escuela. 
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Durante il master, gli studenti saranno accompagnati attraverso tutte le fasi di 

acquisizione e di sviluppo degli strumenti necessari – capacità analitiche e 
critiche unite a quelle tecnico-formali – all’esercizio della professione di 

fotografo. Fondamentale in questo senso, la fase conclusiva del percorso in cui 
verrà realizzato un progetto individuale a partire dalla ricerca sviluppata nel 

corso dell’anno di studio. Il nuovo lavoro prenderà forma con il supporto dei 
docenti e grazie al dialogo con ospiti esterni (fotografi, curatori e studiosi). 

Offrendo gli strumenti per un approccio professionale alla fotografia 
contemporanea, il master dà quindi l’opportunità di entrare in contatto con un 

network di professionisti internazionali, curatori ed editori attivi in Italia e 

all’estero. 
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Tutti i lavori prodotti dai partecipanti, oggetto di una mostra finale e di una 
possibile pubblicazione, diventeranno parte dell’archivio di Master IUAV in 

Photography, creando così una raccolta collettiva su temi, urgenze e 
interrogativi della fotografia contemporanea. 
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