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EDITORIALE 

FLASHBACK 
 
Sto in metropolitana e mentre scrivo una signora passa parlando ad alta voce e ripetendo 
la frase " se hai delle idee brillanti nel settore bene, altrimenti ...“, continuo a scrivere e lei 
ripassa alzando sempre di più la voce e ripetendo frasi di chiaro assetto lavorativo; penso, 
anzi spero, che abbia l'auricolare indossato, ma purtroppo mi rendo conto che non ce l'ha. 
Ripassa e ripassa ancora parlando da sola. Ormai è chiaro è fuori di testa; avrà avuto un 
trauma, uno shock in ambiente lavorativo e si è chiusa in se stessa con i suoi pensieri.  
 
Ci sono cose che rimangono impresse nella mente proprio come le immagini rimangono 
impresse sulla pellicola o sul sensore, non sempre tutte hanno la stessa forza ma alcune di 
queste addirittura ci "abbagliano" proprio come succede quando guardiamo diritti negli 
occhi la luce che si sprigiona da un lampo del flash. Il paragone con lo shock non è molto 
arduo anzi lo trovo estremamente calzante. 
Dopo un'esperienza traumatica, una persona può rivivere il trauma mentalmente e 
fisicamente e molto spesso si fa di tutto per evitare il ricordo del trauma, in quanto questo 
ricordo può essere insopportabile e persino doloroso. Il ricordo è chiamato, guarda caso, 
anche trigger termine inglese che significa appunto "grilletto" perché scatena il ricordo 
esattamente come i trigger fotografici scatenano il lampo di un flash. 
La fotografia ci aiuta a ricordare esattamente come i trigger, che poi sono i sintomi che 
agiscono come promemoria del trauma e che spesso, soprattutto se il soggetto ne è 
completamente all'oscuro, possono causare: ansia, attacchi di panico e altre emozioni 
associate.  
 

. / . 
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Silvio Mencarelli 

Ma la fotografia, e noi lo sappiamo bene, è solo un immagine che non sempre corrisponde 
esattamente alla realtà, ma corrisponde al punto di vista di chi l’ha scattata. Nella vita come 
nella fotografia sono le prospettive presenti e future che ci mantengono vivi. 
Sperimentando quindi nuovi percorsi e pianificando nuove ricerche sempre con modalità 
differenti, si creano nuove esperienze e consapevolezze diverse; un nuovo modo di 
guardare le cose presenti e passate; a questo punto il futuro sarà diverso, partirà da nuovi 
punti fermi, da un nuovo presente che è cambiato e che ci permette di guardare al passato 
in modo diverso, con una maggiore fiducia in se stessi. 
Oggi la fotografia vincente è soprattutto questo: creare nuove consapevolezze facendoci 
vedere il presente e il passato con un occhio diverso. Non dobbiamo avere paura dei nostri 
pensieri, non soffochiamoli, ma facciamoli vivere  soprattutto nell’arte. 
 
In questo numero abbiamo l'onore di pubblicare un'esclusiva intervista, anche  in video,  al 
fotografo Gianni Berengo Gardin. Continueremo poi con un reportage sull'incredibile India 
di Gianni Amadei; vedremo la bellezza degli animali nelle immagini di Mario Pelillo e la 
bruttezza della guerra nell'articolo di Luigi Feliziani, mentre scopriremo la forza delle donne 
sul ring con Adriana Miani; la fotografia surrealista di Guillaume Lamazou ci porterà invece 
nel mondo dei sogni e in chiusura conosceremo l’autore fotografo marocchino Ali Chraibi . 
 
 
 
Il 7 gennaio 2015, esattamente il giorno successivo la pubblicazione del precedente numero di 
questa rivista, c'è stata la drammatica vicenda dell'attentato alla sede del giornale satirico Charlie 
Hebdo, a Parigi. Nell'attentato sono morte dodici persone e undici sono rimaste ferite. Nulla può 
giustificare un atto così barbaro che segna chiaramente il ritorno ad un epoca premoderna, già 
vissuta circa 8 secoli fa con le Crociate o  Guerre sante. Dal 7 gennaio guarderemo alla nostra civiltà 
necessariamente con un occhio diverso. 

 

mailto:silviomencarelli@accademialar.it
mailto:silviomencarelli@accademialar.it
http://charliehebdo.fr/
http://charliehebdo.fr/
http://charliehebdo.fr/
http://it.wikipedia.org/wiki/Crociata




 
  

ROSALBA MANES                               La vera bellezza 
“Vedano la vostra bellezza…” (Mt 5,16) 
 
Quando Dio le disse che sarebbe stata la madre del Re, Maria disse di sì definendosi “la serva 
del Signore”. Nella tradizione dei chiamati della storia sacra, infatti, la forma più alta del 
regnare è il servire.  Nella nostra società, affetta da anoressia di Scrittura (e lettura!), accade 
l’opposto: chi riceve un titolo si sente superiore, non pago ne cerca un altro, costi quel che 
costi, si tratti anche di calpestare gli altri. La sete di potere, la scalata al successo, l’avidità di 
denaro, non sono solo titoli di giornale ma sogni che animano il cuore di uomini e donne, 
adulti e giovani, persino adolescenti.  
Si è disposti a tutto pur di avere l’ultimo modello di smartphone. Tutti cercano la bellezza. 
Prolifera l’industria cosmetica. Uomini e donne dai volti spenti e dai corpi di plastica. Sepolta 
sotto la coltre della ricerca affannosa del nulla, sotto il culto di nostra signora “vanità delle 
vanità”, deve pure giacere ancora la grande bellezza. Essa non è solo il titolo ad effetto di un 
film di successo, ma la qualità dell’anima umana. Ne parlava già Teresa d’Avila nel suo Castello 
interiore, molto prima di Sorrentino.  
La grande bellezza abita il cuore dell’uomo e sta nella capacità di trascendere le cose senza 
farsi fagocitare da esse, sta, come dice Francesco, non nell’occupare posti, ma nell’avviare 
processi. 

Per gentile concessione de La fonte periodico di 
resistenza umana www.lafonte2004.it 
Rosabla Manes  vive a Roma ed è docente di sacre scritture.  
 

http://www.lafonte2004.it/
http://www.lafonte2004.it/
http://www.lafonte2004.it/
http://www.lafonte2004.it/
http://www.lafonte2004.it/
http://www.lafonte2004.it/


 
  

GIANNI BERENGO GARDIN                  In Primo Piano 

LA BELLA E LA BUONA FOTOGRAFIA 
Perché un fotoamatore chiede a Gianni Berengo Gardin di poterlo incontrare, quando del grande maestro, oltre 
alle numerose pubblicazioni, si possono facilmente trovare diverse ed interessanti interviste su Internet? A Roma, 
inoltre, negli ultimi mesi si è avuta più di un’ occasione di sentire GBG per la presentazione della sua mostra con 
Elliot Erwitt (“Un’amicizia ai sali d’argento – Fotografie 1950-2014”) o della sua recente pubblicazione “Il libro dei 
libri” (vedi recensione in “Photosophia” n. 7 luglio-agosto 2014 pag. 94). Il sottoscritto però voleva avere una 
testimonianza diretta sul modo di pensare e di fare fotografia di una persona che, nonostante i riconoscimenti 
conquistati sul piano internazionale e nazionale, continua a sostenere di non essere un artista ma un artigiano. 
Con molta disponibilità, poco prima di Natale, GBG mi ha ricevuto nel suo studio milanese, seduto vicino alle sue 
vecchie macchine fotografiche ed al suo ordinatissimo archivio, insieme ad opere d’arte contemporanea, a 
dediche di altri grandi maestri e ad una straripante invasione di libri di fotografia, collocati anche sul pavimento.  
Di seguito vengono riportati alcuni brani della conversazione, mentre nel video si possono trovare interessanti 
considerazioni di GBG sulla “bella e la buona fotografia”, sui suoi rapporti con la letteratura, la pittura,  il cinema 
e su alcuni grandi fotografi come Cartier Bresson o Ugo Mulas.   
 

A cura di Roberto Frisari 
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 Impressionato dal milione e mezzo di scatti contenuti nell’archivio di GBG, prima di iniziare la chiacchierata ho 
cercato di calcolare la sua “produttività” di fotografo (scatti/anni di lavoro), ma GBG mi interrompe e afferma 
con decisione ”Il numero degli scatti non conta; contano i libri e ne ho fatti 250”. Oltre al numero eccezionale di 
lavori è da sottolineare che, a dispetto delle sue 85 primavere, GBG negli ultimi anni non ha rallentato la sua 
attività: dal 2000 ad oggi ha pubblicato più di 80 libri, a cui sono da aggiungerne altri 40 realizzati in forma 
collettiva.  
GBG ha raccontato di aver cominciato a fotografare perché aveva difficoltà di comunicazione, anche a causa 
della sua timidezza. Quando scoprì che con la macchina fotografica poteva - come sostiene Cartier Bresson - 
raccontare agli altri quello che aveva in testa, negli occhi e nel cuore, ha potuto superare la sua difficoltà ad 
esprimersi. Da allora, per nostra fortuna, non si è mai fermato e “tenta di scrivere con la macchina fotografica”. 
I  paesaggi, panorami, tramonti che aveva iniziato a realizzare da fotoamatore oggi vengono giudicati dall’autore  
in modo perentorio: “ Robe schifose ! Riviste adesso penso con orrore alle prime foto fatte perché non capivo 
niente di fotografia. Ero un fotoamatore, poi ho studiato fotografia vedendo i libri dei maestri ed ho capito che 
non era quella la strada giusta, ed un po’ alla volta ho imparato.“   Sull’importanza dello studio GBG non finisce 
mai di insistere:  “Ancora oggi compro i libri di fotografia di grandi maestri e studio fotografia …ormai i giovani 
non studiano foto in quel  senso. Si guardano molto addosso, agli amici, ma non guardano i maestri.” Ed 
aggiunge che “Quando vedo i libri importanti di altri bravi fotografi ho due reazioni contrastanti: ha fatto queste 
foto allora io butto via tutto! Altre volte mi viene voglia ancora di più, e mi dico anch’io debbo fare delle 
fotografie così !” 
Il periodo più significativo della formazione di GBG è stato a Parigi tra il 1954 ed il 1956, dove aderisce al 
movimento dei “fotografi umanisti” (di cui facevano parte Doisneau, Boubat e Ronis) ed inizia a conoscere 
l’opera di Cartier Bresson.  Queste esperienze possono contribuire a spiegare perché nelle sue foto “la presenza 
dell’uomo è importante! In qualche situazione non c’è l’uomo ma ci sono delle cose che ti fanno sentire la 
presenza dell’uomo”, come dichiara lo stesso GBG.    
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GBG precisa che per certi lavori sono stati necessari pochi scatti (ad esempio per il libro su Luzzara “Un Paese 
venti anni dopo”, realizzato insieme a Cesare Zavattini, ne ha fatti solo 250, poco più del doppio di quelli 
pubblicati), mentre quando negli anni ‘60 curava i reportage per il Touring o per la De Agostini sull’Inghilterra, 
Svezia, Spagna … ne faceva oltre 5.000 per ciascun paese, a causa della impossibilità di ritornare se occorreva 
uno foto particolare che non era presente nei suoi scatti.  A questo ultimo proposito chiedo come erano le 
condizioni di lavoro in quelle situazioni: “Ero costretto ad andare sempre di corsa. Bisognava fare velocemente 
perché ti pagavano a giornata, allora dovevi produrre il più possibile. Si andava e si fotografava con la luce che 
c’era: bello, brutto, controluce …era una specie di corsa a tappe.”   
 
Sino a poco tempo fa GBG non scattava con un assistente,  anche perché “è meno disturbante per i soggetti 
fotografati che arrivi solo una persona, si sentono più  liberi anche loro.”   Alla domanda se ha fatto spesso foto 
a persone senza che se rendessero conto GBG risponde:  “Qualche volta, nel reportage …non ci ho mai 
pensato, dovrei sfogliare i miei libri. “ Gli chiedo poi se qualche volta ha avuto rifiuti da persone che non 
volevano farsi fotografare  e risponde “No, non ne ho avuto quasi mai.”   
 
Visto il forte rapporto di empatia che emerge dai suoi ritratti domando se quando fotografa una persona le 
chiede di guardarla negli occhi:  “Non sempre, accade quando faccio dei ritratti, se faccio delle figure 
ambientate no, …mi interessa di più il totale.”   E in effetti le persone fotografate da GBG possiedono una 
grande naturalezza,  sembrano ritratti in cui  ciascuno si mette nella sua posa, risultato che GBG riesce ad 
ottenere semplicemente così: “Io scelgo l’ambiente e poi i personaggi che  vivono in quell’ambiente si mettono 
come vogliono.”  “Negli ultimi tempi però” aggiunge GBG “ Le persone sono meno consapevoli ma più attente e 
preoccupate che si faccia chissà che cosa con la loro immagine.  Dopo la legge sulla privacy ho avuto un sacco 
di storie, non perché glie ne fregasse qualcosa, ma perché pensavano di farsi  dei soldi. Il dio denaro fa da 
padrone in tutti i campi !” 
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Da una persona di grande esperienza e lunga carriera è interessante avere una valutazione sullo stato del 
mercato della fotografia in Italia: “Non si sta creando un vero mercato perché siamo lontani dai collezionisti 
americani, francesi, tedeschi. La gente non capisce il valore delle foto e quindi si “vendicchia”. In America invece 
comprano banche, istituzioni e c’è una tradizione di 100 anni. In Italia da pochi anni ci sono alcune gallerie, e si 
vendono più le foto “artistiche” non quelle di reportage. All’estero invece vanno molto quelle di reportage.”   Gli 
chiedo se in genere da uno scatto si stampa più di una foto e GBG risponde “C’è chi le numera. Io sono contrario, 
faccio tiratura aperta e quindi di certe foto ne stampo anche 100 e di altre 1 o 2.  Il numerare è uno sfruttamento 
commerciale, è voler aumentare il valore della stampa.  Se un collezionista compra una mia foto lo fa perché gli 
piace e non per fare un investimento.”  
E’ da ricordare, comunque, che in qualche caso il collezionista può ricavare un notevole guadagno, come colui che 
molti anni fa aveva acquistato per poche lire da GBG la foto scattata nel 1960 “Il vaporetto” (molto apprezzata da 
Cartier Bresson)  che poco tempo fa è stata venduta all’asta per quasi 37.000 dollari, senza che ovviamente 
l’autore abbia ricevuto alcun riconoscimento economico.  
  
Come ultima domanda chiedo se oggi si può ancora iniziare la carriera del fotografo e GBG, molto causticamente, 
risponde: “Se vuole fare moda o pubblicità è più facile. Il reportage invece è difficilissimo. Ad un giovane 
consiglierei quindi di aprire una farmacia o una drogheria e di fotografare quello che vuole il sabato e la 
domenica. Altrimenti, andare sicuramente all'estero, dove la buona fotografia è ancora apprezzata.”  
  
A conclusione dell’incontro, GBG, pur rammaricandosi di non aver avuto le opportunità dei fotografi vissuti negli 
Stati Uniti, si è congedato sulla porta di casa con un entusiastico “… ma mi sono tanto divertito ! ”.     Forse è qui il 
valore profondo della chiacchierata, perché GBG ha mostrato come si possa essere un gigante della professione 
(sia in termini di qualità che di quantità) rimanendo sempre un po’ fotoamatore. 
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Scuola di Fotografia LAR 
Direzione didattica: Silvio Mencarelli 
 
 

Da febbraio 2015 
Fotografia base  
Fotografare e conoscere i musei di Roma 
Fotografare l’Arte 
Photoshop base e avanzato 
Lightroom 5 (3 moduli) 
L’ora blu di Roma 
SEMINARIO L’esposizione a destra  
SEMINARIO Montaggio  slideshow  
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GIANNI AMADEI                                              Reportage  

INCREDIBILE INDIA 

Finalmente si è avverato un sogno che coltivavo da anni e che per vari motivi ho sempre dovuto accantonare: 
un viaggio in India. La prima tappa è stata Delhi, la capitale, 14 milioni di abitanti che credo di averli incontrati 
tutti!  E’ stato un bagno di gente, non mi sono certo sentito solo nella marea di persone che giornalmente 
invade la città. 
Delhi è una metropoli con tante bellezze disseminate tra quartieri brulicanti di gente, di automobili, camion, 
motorini, biciclette, risciò, carretti vari e con le mucche che si aggirano imperterrite in tutti i luoghi. Il traffico 
è caotico ed impossibile come non ho mai avuto modo di vedere (tra l’altro la guida dovrebbe essere a 
sinistra essendo stata l’India una colonia inglese ma ad essere sincero mi è sembrato piuttosto casuale, si 
procede dove c’è spazio!). Il detto indiano “se sei in grado di guidare a Delhi, allora puoi guidare in qualsiasi 
parte del mondo” è decisamente adatto alla situazione. Bisogna esserci dentro per rendersene conto. In 
queste strade le macchine si sfiorano in continuazione e la loro lingua è il clacson. Suonarlo non solo non è 
proibito in qualsiasi ora del giorno e della notte, ma è consigliato! Il retro di ogni camion te lo chiede: “Horn 
Please”, per cortesia suona, così ti vedo. Ne esce un continuo suono, qui l’inquinamento acustico è al 
massimo livello. 
La nostra straordinaria guida, Akki  che ci ha accompagnato per tutto il viaggio, ci ha detto che agli indiani 
bastano 4 cose:   
-         Un buon volante   
-         Un buon clacson   
-         Dei buoni freni   
-         Ed infine la ...“Buona Fortuna”    
La buona fortuna è garantita da un santino di Ganesh, il Dio con la testa di elefante, che, per gli indiani è 
obbligatorio avere sul cruscotto. 
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Il viaggio, superato questo impatto iniziale per me inconsueto e alquanto sconvolgente, è proseguito secondo il 
programma: Mandawa, Jaipur, Fatehpur Sikri, Agra, Waylor, Orcha, Khajuaraho, Varanasi/Benares, Sarnath, 
Katmandu, Patan, Swayambunath (queste ultime tre tappe in Nepal). 
Ogni luogo è stato pieno di sorprese: tanta cultura, tante bellezze, tanta storia, tanta gente, tanti odori, tanti 
sapori che fondendosi insieme mi hanno lasciato un profondo e indelebile ricordo. 
Superato l’impatto iniziale, è prevalsa la curiosità e il piacere che ti fanno amare questo straordinario paese.  
Già a distanza di pochi giorni dal rientro in Italia avverto il desiderio di tornare ed esplorare altri angoli di questo 
sorprendente paese. L’India è un paradiso per i Fotografi perché è fatta di tanti colori di tante scene inconsuete, 
di gente curiosa che ama farsi fotografare. 
In questo viaggio ho deciso di utilizzare un’attrezzatura leggera e ho lasciato a casa la mia amatissima reflex 5D-
Mark III e relative ottiche; ho scattato le mie foto con una mirrorless X-T1 con una sola ottica il 18-55, questo mi 
ha obbligato a fotografare le persone da molto vicino, di alcuni soggetti sentivo l'odore e il loro sguardo 
addosso. Gente povera ma con tanta dignità. Non ho mai visto un gesto di rabbia o d'intolleranza, solo tanta 
gentilezza e disponibilità e credo di aver ricambiato fotografando con altrettanta gentilezza e, soprattutto,molto 
rispetto, lo stesso che vorrei provasse chi guarderà le mie foto.  
 
Le immagini che seguono, rappresentano una forte sintesi di quello che ho visto dovendomi limitare per motivi 
editoriali; ho selezionato poche immagini alcune delle quali di forte impatto emotivo altre di luoghi e bellezze 
incommensurabili, altre di scene di vita religiosa e altre ancora di costume e vita quotidiana.  
Vorrei dedicare un particolare ringraziamento alla guida Akki che con grande professionalità, competenza e 
gentilezza ha contribuito non poco a trasmettermi tutto quanto mi è rimasto nel cuore e nell’anima e che mi fa 
amare questo straordinario paese.  
 
Grazie “Incredibile India”!   e …arrivederci  per una nuova avventura. 
 
Chi volesse approfondire  e visionare l’intero Reportage può consultare i seguenti link: 
India - Reportage in 300 scatti  
India - La Gente 

http://gianniamadei.magix.net/tutti-gli-album/!/oa/7173004/
http://gianniamadei.magix.net/tutti-gli-album/!/oa/7173004/
http://gianniamadei.magix.net/tutti-gli-album/!/oa/7173004/
http://gianniamadei.magix.net/tutti-gli-album/!/oa/7173004/
http://gianniamadei.magix.net/tutti-gli-album/!/oa/7173004/
http://gianniamadei.magix.net/tutti-gli-album/!/oa/7173004/
http://gianniamadei.magix.net/tutti-gli-album/!/oa/7173004/
http://gianniamadei.magix.net/tutti-gli-album/!/oa/7173004/
http://gianniamadei.magix.net/tutti-gli-album/!/oa/7173004/
http://gianniamadei.magix.net/tutti-gli-album/!/oa/7173004/
http://gianniamadei.magix.net/tutti-gli-album/!/oa/7173004/
http://gianniamadei.magix.net/tutti-gli-album/!/oa/7173004/
http://gianniamadei.magix.net/tutti-gli-album/!/oa/7173434/
http://gianniamadei.magix.net/tutti-gli-album/!/oa/7173434/
http://gianniamadei.magix.net/tutti-gli-album/!/oa/7173434/
http://gianniamadei.magix.net/tutti-gli-album/!/oa/7173434/
http://gianniamadei.magix.net/tutti-gli-album/!/oa/7173434/
http://gianniamadei.magix.net/tutti-gli-album/!/oa/7173434/
http://gianniamadei.magix.net/tutti-gli-album/!/oa/7173434/
http://gianniamadei.magix.net/tutti-gli-album/!/oa/7173434/
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I mezzi di trasporto più diffusi  riempiti all’inverosimile,  le persone appese fuori  o sul tetto degli autobus  pagano 
tariffe inferiori. 
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Nelle strade di  Varanasi 
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Delhi - questa è la più grande moschea dell’India, costruita nella metà del ‘600, per volere di Shan Jahan, sorge poco 
distante dal Forte Rosso in direzione sud-ovest. 
Qui si tiene la preghiera dello Juma, ossia del venerdì, giorno sacro per i musulmani, come la domenica per i 
cristiani. La Moschea del Venerdì è una delle più famose moschee di tutto l'oriente, seconda solo a quella di 
Istanbul. Un'ampia scalinata conduce a tre imponenti porte, una per lato, attraverso le quali si accede all'interno. 
La moschea è caratterizzata da tre cupole in marmo bianco e da due minareti alti ben 40 metri, da cui è possibile 
avere una superba vista sulla città. La costruzione fu completata nel 1658 l'anno in cui morì il sovrano Shah Jahan. 
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Musulmani in preghiera all’interno della Moschea del Venerdì 
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Le scarpe vengono lasciate al di fuori della Moschea , uomini e donne con le gambe scoperte  debbono indossare 
una tunica  per poter accedere alla Moschea. 
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Hawa Mahal è il Palazzo dei Venti, un palazzo del XIX secolo costruito dal Maharaja Sawai Pratap Singh, che è a 
forma di corona e fa parte del palazzo della città, o city palace. E' situato vicino a dove era l'harem e i suoi tempi. Il 
palazzo è stato costruito in modo che le donne, rinchiuse nell'harem, potessero vedere attraverso delle piccole 
finestre ciò che stava accadendo in città. L'edificio ha cinque piani ed è costruito con la famosa pietra rosata di 
Jaipur che è soprannominata la città rosa. La facciata che da sulla strada ha 950 finestre e il vento, al passare 
attraverso di loro, crea una melodia, da qui il nome del palazzo dei venti. 
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Già arrivando dalla strada si può vedere l'imponenza di questo forte, ma quando si entra nel cortile a dorso di 
elefante lo spettacolo è meraviglioso.  Amber Fort dista una decina di km da Jaipur, si tratta di una fortezza, costruita 
su una collina, circondata da una lunga muraglia, che all'epoca serviva da protezione verso gli attacchi esterni. Il forte 
è maestoso, imponente, costituito da palazzi e sale decorate. La parte più bella del forte è la sala degli specchi, le cui 
pareti ed il soffitto sono scolpiti, hanno splendidi dipinti che rappresentano fiori, realizzati con vetro puro.  Questa 
sala è stata voluta dal re per permettere alla propria consorte, la regina, di vedere le stelle, senza uscire all'esterno, 
in quanto non le era consentito. Gli architetti del re, con gli specchi, sono riusciti a fare in modo che la luce di due 
candele potesse trasformarsi nel bagliore di migliaia di stelle. 
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Il pozzo di Chand Baori si trova a circa 90 km da Jaipur ed è una vera e propria meraviglia, risale al VII secolo quando 
storia e leggenda si sono mescolate fino a confondersi completamente. 
Il pozzo è unico nel suo genere: una V profonda la cui base è raggiungibile dopo aver sceso 3500 gradini 
vertiginosissimi disposti su 13 dislivelli. Leggenda vuole che fu costruito in una sola notte dai fantasmi ma in realtà fu 
realizzato come collettore delle acque piovane. E' il più profondo dell'India. 
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Il piccolo Taj Mahal : sembra un enorme carillon e viene considerato il baby Taj. In 
realtà, anche se più piccolo e sicuramente meno imponente rispetto al suo famoso 
vicino, è altrettanto bello. Curatissimo nei minimi particolari con intarsi eleganti e forse 
più del Taj Mahal.  E' bello passeggiare nei suoi giardini osservando i pappagalli verdi, 
gli scoiattoli e le scimmie di Agra. 

Particolari degli 
intarsi  in marmo. 
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Ad Agra sorge lo splendido mausoleo del Taj Mahal: un "monumento all’amore", costruito nel 1652 dal Mogol Shah 
Jahan in memoria dell’adorata moglie Mumtaz Mahal, la cui morte prematura lo aveva lasciato talmente addolorato 
che, secondo quanto si narra, i suoi capelli imbiancarono dalla sera al mattino. Il palazzo è in marmo bianco 
incastonato di pietre preziose e contiene le urne sepolcrali dell’Imperatore e della moglie nascosti dietro una 
preziosa grata in pietra. La visione più commovente si ha da una piccola torre ottagonale, posta nella Fortezza oltre 
il fiume Jamuna, dove l’Imperatore Shah Jahan visse imprigionato i suoi ultimi giorni, fissando la tomba della sua 
adorata moglie. 
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Forte Gwalior: l'antica fortezza da cui si gode un fantastico panorama della cittadina sottostante si presenta con una 
decorazione esterna di ceramiche blu e azzurre di grande fascino. L'interno presenta due cortili anch'essi decorati. Il 
Forte Gwalior occupa anche un posto unico nella civiltà umana essendo il luogo in cui si usò per la prima volta 
il numero zero. 
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La strada che dal Forte Gwalior porta alla cittadina moderna presenta innumerevoli statue giainiste scolpite nella 
roccia. 
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Orcha - templi, palazzi e mausolei lungo il fiume Betwa sono la felice sintesi delle architetture indo-saracena e 
moghul e rimandano alle eroiche gesta dei cavalieri, signori di queste terre.  
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Orcha – la vita si svolge lungo il fiume Betwa    
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Visita ad una scuola elementare lungo la strada per Khajuraho. 
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Khajuraho è unico e irripetibile nel campo dell’architettura religiosa indiana. Mille anni fa i sovrani della dinastia 
Chandela fecero di Khajuraho la loro capitale e all’apice della potenza, fecero erigere dei preziosi templi in pietra. 
Degli 85 templi costruiti allora ne rimangono oggi 22 in ottimo stato di conservazione. I templi sono famosi per le 
figure scolpite nella pietra che riproducono, con rara abilità artistica, la spiritualità dell’epoca: la musica, la danza, la 
caccia, le celebrazioni, nonché le emozioni umane quali la paura, il dubbio, la gelosia, l’amore e la passione. I due 
temi più ricorrenti sono "le donne e l’eros": in ogni tempio sono presenti le figure delle "Apsara", le fanciulle del 
cielo, che posano come modelle di "Playboy" davanti alla macchina fotografica. Nella pagina successiva  un 
particolare delle sculture. 
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Varanasi /Benares - lungo i ghats  si svolge la cerimonia dell’Aarti  che poco dopo il tramonto si tiene sulle rive del 
Gange: i sacerdoti al suono di cimbali innalzano canti agli dei e la folla di pellegrini offre alle sacre acque del fiume 
una moltitudine di lumini a olio. Una cerimonia di grande suggestione.. 
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Al chiarore dell’alba, in barca lungo il Gange, per osservare le attività che si svolgono sui “ghat”, le gradinate sulle 
sponde. 
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Varanasi - Lungo il Gange, sui “ghat”, esercizi ginnici e spirituali. 
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Varanasi – flotte di turisti lungo il Gange per i rituali funebri, in lontananza si scorge il fumo  della cremazione. 
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Varanasi – Lungo il Gange 
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Varanasi – Lungo il Gange 
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SERGIO VOLLONO                                                   Still Light 

Il fotografo professionista Sergio Vollono, romano ma padovano d'azione,  propone un originale progetto con 
annessa mostra fotografica, un viaggio pop nella quotidianità, uno “still life” contemporaneo. 
La sua è una fotografia che parla all'uomo del nostro tempo. Sarà facile, guardando le sue fotografie, individuare 
frammenti di vita che di solito ci lasciamo scivolare tra le dita. Vollono invece cristallizza l'istante, lo amplifica, lo 
universalizza. Le sue fotografie hanno più piani di lettura. Dai rimandi alla storia dell'arte (una delle fotografie in 
mostra, ad esempio, ricorda una trasposizione pop alla Andy Warhol della celebre “Attesa” di Felice Casorati) 
all'analisi sociologica. Ma la profondità dello sguardo ritorna in superficie con immagini di grande leggerezza.   

A cura di Barbara Codogno 



Merita attenzione la tecnica usata. L'autore usa la modalità “light painting”, una tecnica di illuminazione 
fotografica che permette di realizzare scatti molto particolari direzionando un fascio di luce controllato solo nei 
punti di interesse dell'immagine, scattando con tempi lunghi e utilizzando i fasci luminosi come se fossero un 
pennello. Vollono vuole affermare questa tecnica  nello “still-life” (il collegamento è con la pittura, si riferisce 
infatti genericamente alle nature morte) per il controllo della luce che permette di ottenere. Alcuni fotografi 
utilizzano il “light painting” anche per realizzare veri e propri disegni di luce, ripassando solo i contorni del 
soggetto, oppure realizzando scritte e disegni. Celebri sono le foto fatte a Picasso, citiamo a esempio: “Picasso 
drawing a centaur” realizzata secondo la tecnica del light painting, cioè fermando sullo scatto la scia luminosa del 
disegno eseguito da Picasso nell'aria con un accendino.  
 

http://life.time.com/culture/pablo-picasso-draws-with-light-1949/
http://life.time.com/culture/pablo-picasso-draws-with-light-1949/
http://life.time.com/culture/pablo-picasso-draws-with-light-1949/
http://life.time.com/culture/pablo-picasso-draws-with-light-1949/
http://life.time.com/culture/pablo-picasso-draws-with-light-1949/
http://life.time.com/culture/pablo-picasso-draws-with-light-1949/
http://life.time.com/culture/pablo-picasso-draws-with-light-1949/
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 Vollono fa un'operazione strategica: prende una tecnica fotografica nobile e alquanto difficile e la attualizza, la 
rende contemporanea; l'autore utilizza la tecnica del light painting per descriverci contesti di intrigante 
quotidianità” spiega Barbara Codogno “O meglio, illumina con maestria e sagacia quella quotidianità – a volte 
scialba, a volte intrisa di luoghi comuni - che, grazie al suo sguardo ammiccante, prende inaspettatamente vita e 
colore, diventa ironia, divertissement. Grazie all'uso pop che Vollono fa della fotografia, emerge il suo sguardo 
malizioso, esperto, disincantato. Appare talvolta anche un erotismo sottinteso e che rende decisamente divertente 
e piacevole anche l'ordinario”. 
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Sergio Vollono dice di sé: “Sono un fotografo di strada, da strada, o un fotografo per strada.  Dal lavoro ho imparato 
tutto quello che so. Ma la fotografia è tante altre cose, per fortuna”. Dopo anni di attività nel settore della moda e still 
life, prima a Roma e poi a Padova, ha fondato un’associazione culturale specificamente rivolta alla fotografia, “Arte 
Laterale”, con cui ha realizzato progetti di narrazione del territorio attraverso il linguaggio fotografico. 
  
Sergio Vollono: http://www.sergiovollonoph.com/ 
  
 

http://www.sergiovollonoph.com/
http://www.sergiovollonoph.com/
http://www.sergiovollonoph.com/
http://www.sergiovollonoph.com/
http://www.sergiovollonoph.com/
http://www.sergiovollonoph.com/
http://www.sergiovollonoph.com/
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"LET THERE BE LIGHT"              Mostra Fotografica 

In occasione dell’anno 
Internazionale della Luce  2015 
istituito dall’UNESCO, il 20 marzo 
alle ore 18.30 nella sede della 
LIBERA ACCADEMIA DI ROMA 
s’inaugura la mostra  "LET THERE 
BE LIGHT"  - “E LUCE SIA”, mostra 
fotografica collettiva  curata da 
Silvio Mencarelli. 
La mostra fotografica intende 
evidenziare e rinnovare il 
simbolismo della luce inteso 
come "filosofia della luce", come 
spiraglio di luce dal quale esce 
una speranza, una luce spirituale 
per illuminare uno stato d'animo 
spento. 
 
"E luce sia" Mostra Fotografica AA VV 
dal 20 marzo al 31 maggio 2015 
Viale Giulio cesare 78, Roma 
Ingresso libero. 
 
 

"Let there be light" photography exhibition 
from March 20 to May 31, 2015               -           

 
This joint photographic exhibition by various 
authors, aims to highlight and renew the 
symbolism of light understood as "philosophy 
of light," as crack of light from which comes 
out a hope, a light to illuminate a mood 
turned off. 
 
 
 
 

http://www.light2015.org/Home/Event-Programme/2015/Exhibition/Italy----Let-there-be-light-.html
http://www.light2015.org/Home/Event-Programme/2015/Exhibition/Italy----Let-there-be-light-.html
http://www.light2015.org/Home/Event-Programme/2015/Exhibition/Italy----Let-there-be-light-.html
http://www.light2015.org/Home/Event-Programme/2015/Exhibition/Italy----Let-there-be-light-.html
http://www.light2015.org/Home/Event-Programme/2015/Exhibition/Italy----Let-there-be-light-.html
http://www.light2015.org/Home/Event-Programme/2015/Exhibition/Italy----Let-there-be-light-.html
http://www.light2015.org/Home/Event-Programme/2015/Exhibition/Italy----Let-there-be-light-.html
http://www.light2015.org/Home/Event-Programme/2015/Exhibition/Italy----Let-there-be-light-.html
http://www.light2015.org/Home/Event-Programme/2015/Exhibition/Italy----Let-there-be-light-.html
http://www.light2015.org/Home/Event-Programme/2015/Exhibition/Italy----Let-there-be-light-.html
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Sin dalle ere più remote l’uomo si è confrontato con gli elementi naturali. In molti miti la Luce è sempre stata 
identificata con il divino, o almeno con ciò che c’è di positivo nel mondo. Nella letteratura persiana degli Avesta, 
risalente al 2500 a.C. la genesi è raccontata come uno scontro tra due principi: luce, Ahura Mazda e  tenebre, 
Angra Mainyu. Entrambi volevano produrre un modello di creazione, in questa lotta ha il sopravvento la divinità 
delle tenebre, ma questa elabora un mondo instabile. Tutto sembra apparentemente bello, ma il tempo 
corrompe le cose. La creatura più riuscita è l’uomo, purtroppo anche per lui non c’è possibilità di uscire dalla 
corruzione del tempo. Ahura Mazda, dio della luce, ha pietà di queste creature più perfette, allora dona una 
parte di se stesso ad ogni individuo rendendoli immortali. Quando l’uomo muore nel suo apparato corporeo, la 
Luce immortale torna alla sua origine, Ahura Mazda accoglie quelle parti disperse dando quindi all’essere umano 
uno spazio privilegiato.  
Nelle altre culture, come nella mistica ebraica, Dio è identificato con un punto luminoso, concentrato in se 
stesso chiamato En Sof, il punto rappresenta la figura geometrica più semplice non misurabile, ciò che non ha 
volume. E’ la perfetta sintesi dell’infinito, immobile, fuori dallo spazio e quindi dal tempo. Il particolare che da 
forma all’universale, come il punto geometrico costruisce figure complesse.  
Da questo punto-luce, Dio si espande e attraverso le emanazioni crea, è un processo continuo e incessante. Per 
spiegare questa elaborazione si può fare l’esempio di una candela, dove il fulcro centrale del fuoco non è 
separabile dalla luce che emana e dal calore che produce. Centro e periferia non si distinguono e l’uno non è 
separabile dall’altro.  
Il Cristianesimo, religione complessa, associa da subito l’immagine di Gesù a qualcosa di luminoso. Paolo di Tarso 
nella “Lettera ai Galati” è accecato dalla rivelazione sulla via di Damasco. Nel prologo del “Vangelo secondo 
Giovanni” si sottolinea la consustanzialità del Figlio con il Padre parafrasando il libro del Genesi: “In principio era 
il Verbo (il Logos-Parola creante ndr.) e il Verbo era presso Dio e il verbo era Dio. Egli era in principio presso Dio: 
tutto è stato fatto per mezzo di lui, e senza di lui niente è stato fatto di tutto ciò che esiste. In lui era la vita e la 
vita era la luce degli uomini; la luce splende nelle tenebre, ma le tenebre non l’hanno accolta”. (Gv. I, 1-5). 
Successivamente venne formulato nel 325 d.C. a Nicea il primo Credo: “Noi crediamo in un solo Dio (…). E in un 
solo Signore Gesù Cristo, figlio di Dio, unigenito dal Padre , ossia della stessa sostanza del Padre. Dio da Dio, luce 
da luce….”. 

PRIMAVERA MORETTI                                                     Luce 

“In principio Dio creò il cielo e la terra. La terra era informe e deserta e le tenebre ricoprivano l’abisso. E Dio 
disse: luce, e la luce fu…..”. (Gn 1,1) 
 



Dante nella Commedia non riesce a contemplare la rosa paradisiaca dietro la quale si cela Dio che viene dal poeta 
così definito:  
“O trina luce, che ‘n unica stella  
scintillando a lor vista, sì li appaga!  
guarda qua giuso a la nostra procella!”. 1(Paradiso, Canto XXXI, 30). 
 

L’Islam si spinge ancora più in profondità nell’identificare Dio com An-Nur (La Luce) 
“Allah è la luce dei cieli e della terra. La Sua luce è come quella di una nicchia in cui si trova una lampada, la 
lampada è in un cristallo, il cristallo è come un astro brillante; il suo combustibile viene da un albero benedetto, un 
olivo né orientale, né occidentale, il cui olio sembra illuminare, senza neppure essere toccato dal fuoco. Luce su 
luce. Allah guida verso la Sua luce chi vuole Lui e propone agli uomini metafore. Allah è onnisciente”. (Corano Sura 
XXIV, 35). 
Alla fine tutte le culture spirituali danno uno spazio privilegiato a ciò che è luminoso,  se ci spostiamo in oriente 
troviamo altri esempi, Buddha vuol dire “Colui che  è illuminato”…  
Alla Luce si da il posto di ciò che è eterno e immortale.   

Primavera Moretti  - storica 

1Parafrasi: O luce della Trinità, che scintillando in un'unica stella ai loro occhi li appaghi così tanto, rivolgi il tuo sguardo alle tempeste del mondo 
terreno! 

Il 13 marzo 2015 
l’astrofotografo 
Sergio Conti sarà 
ospite del fotoclub 
PHOTOSOPHIA. 
Ingresso Libero 
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MARIO PELILLO                              Amare gli animali 

Attratto dal viaggio e dall’avventura fin da bambino, negli anni dell’adolescenza divoravo i reportages di Walter 
Bonatti e i documentari subacquei, di Jaques Cousteau. 
A 27 anni acquistai la mia prima reflex e studiai i rudimenti della fotografia su un manuale  di Andreas  Feiniger. 
Amante degli animali da sempre, li fotografavo ad ogni occasione cercando, ove possibile, di stabilire con loro, 
prima degli scatti, un rapporto di gioco e di fiducia. Per dieci anni mi sono dedicato alla fotografia subacquea, 
immergendomi in fondali tropicali dove l’uomo non era conosciuto come nemico; lì venivo accolto con curiosità 
e a volte il fotografare diventava un lungo gioco reciproco. Capii che la fotografia poteva essere il fine dei miei 
viaggi, ma anche il mezzo per incontrare, conoscere, capire e non solo a riguardo del mondo animale, ma anche 
nei confronti del genere umano.  
Per tutta la vita ho imparato a fotografare studiando le immagini dei grandi fotografi, in special modo quelli del 
National Geographic. Cimentatomi con le  riprese video e col montaggio di documentari amatoriali, compresi 
che, mentre nel  videoreportage la proiezione non lascia spazio alla fantasia dello spettatore, nella fotografia 
l’immagine lancia una provocazione e il resto, tutto ciò che non è esplicitamente mostrato, viene costruito dalla 
fantasia di chi osserva, dando luogo così ad una possibilità infinita di interpretazioni; trovandomi a dover 
scegliere, optai senza esitazione per la seconda possibilità. Nel 2007, concluso il mio impegno lavorativo, decisi 
di dedicare tutto il mio tempo ai viaggi e alla fotografia, in particolare a quella rivolta verso il mondo animale. Da 
allora ho viaggiato in deserti, foreste e savane, addentrandomi in templi induisti e buddhisti, perdendomi in 
caotiche città orientali, preferendo sempre tuttavia confrontarmi, fotograficamente, con gli animali selvaggi.   
 

http://www.carolagatta.com/


L’attrezzatura che porto con me è sempre ridotta al minimo: zoom 24 – 105 mm, tele 70 – 300 mm, flash dedicato, 
treppiede. Viaggiando spesso in gruppo ho dovuto imparare a riprendere in tempi molto ridotti e, nei safari, 
circondato, sulle jeep, da persone : per questo motivo scatto sempre in modo da lasciare ampio spazio 
all’ottimizzazione in post produzione, fase in cui resto però fedele il più possibile all’immagine originale. Ritengo 
indispensabile, prima di affrontare un viaggio foto-naturalistico, prepararmi sugli aspetti salienti della vita degli 
animali che mi aspetto di incontrare; questo, oltre al servirmi sempre di guide locali, mi consente di conoscere bene 
quando arrivo sul posto, il “cosa” e il “quando” dei miei scatti; nella fotografia di animali selvaggi  ciò non vuol dire 
trovarsi sempre nella situazione sperata: la preparazione deve essere supportata in questo caso, anche dalla 
fortuna; ciò tuttavia non può essere valido motivo per non conoscere in modo adeguato la loro vita e le loro 
abitudini, cosa questa indispensabile, oltretutto, per  avvicinarli in sicurezza.  
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Nella ripresa di animali selvaggi cerco sempre di rappresentare il soggetto in atteggiamenti  inattesi; cito ad esempio 
la foto della leonessa riportata in questa pagina, fermata non in caccia o durante il pasto, ma inusualmente 
languida, come se chiedesse di essere accarezzata.  
Dicono che i miei scatti rispecchiano il mio modo di vivere e viaggiare, che è concreto,  semplice ed essenziale come 
la vita degli animali che amo; per questo il mio approccio alla fotografia è in netta contrapposizione a certa 
tendenza attuale orientata a produrre immagini irreali e fantastiche.  
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La guerra del Vietnam fu il conflitto combattuto tra il 1960 (data di costituzione del Fronte di Liberazione 
Nazionale filo-comunista) e il 30 aprile 1975 (caduta di Saigon), prevalentemente nel territorio del Vietnam del 
Sud, tra le forze insurrezionali filo-comuniste, sorte in opposizione al governo autoritario filo-americano 
costituito nel Vietnam del Sud e le forze governative di questo stato, creato nel 1954 dopo la Conferenza di 
Ginevra, successiva alla cosiddetta guerra d'Indocina contro l'occupazione coloniale francese. 
Gli americani entrati in guerra in appoggio al governo del Vietnam del Sud impegnarono un enorme complesso 
di forze terrestri aeree e navali fino a portare nel teatro di guerra quasi 550.000 soldati. 
 
Fu forse la prima guerra che ebbe una rilevante copertura mediatica, effettuata da giornalisti che 
accompagnarono ufficialmente le forze militari, senza essere oggetto di censura, tanto da far affermare a Tim 
Page: 
 “I media hanno davvero fatto gli interessi dei Viet Cong? Posso dire senza ombra di dubbio che la copertura 
mediatica ha influenzato l'opinione pubblica. Ogni immagine della guerra è un'immagine contro la guerra. Credo 
sia stata la prima e l'ultima guerra ad essere stata raccontata apertamente. È stata la prima guerra che è finita 
in televisione, la prima guerra a colori. È stata la prima con programmi radiofonici dal vivo e la prima in cui le 
immagini che scattavi venivano trasmesse virtualmente praticamente nello stesso momento in cui le scattavi, 
non proprio, ma entro 24 ore. Non c'era mai stata una copertura tale per un conflitto. Non voglio dire che i 
fotografi abbiano fermato la guerra in Vietnam, credo però che abbiamo contribuito a smuovere l'opinione 
pubblica. Ha avuto uno strano effetto sulla psiche degli americani il fatto che, almeno virtualmente, ogni piccola 
città avesse qualcuno che tornava a casa in una bara. È stato questo che ha fatto sì che la guerra finisse, o che 
ha contribuito a farla finire. ” 
 
Questo articolo non vuole mostrare solo la guerra, ma rendere omaggio a quei fotografi che anche a rischio 
della vita (e molti l’hanno persa) hanno documentato l’orrore della guerra, come nel caso di Tim Page, Eddie 
Adams o dell’altro grande fotografo tedesco Horst Faas. 
 
 

 

LA FOTO DI GUERRA                     Storia & Società  
 

La guerra del Vietnam    

A cura di Luigi Feliziani 

http://www.timpage.com.au/diggers-in-the-nam/
http://www.timpage.com.au/diggers-in-the-nam/
http://www.timpage.com.au/diggers-in-the-nam/
http://www.ilpost.it/2012/05/11/le-foto-di-horst-faas/
http://www.ilpost.it/2012/05/11/le-foto-di-horst-faas/
http://www.ilpost.it/2012/05/11/le-foto-di-horst-faas/
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In queste due pagine foto di Horst Faas, nella pagina precedente, la foto di Nick Ut 

http://www.apimages.com/Collection/Landing/Photographer-Nick-Ut-The-Napalm-Girl-/ebfc0a860aa946ba9e77eb786d46207e
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Foto di Malcolm Browne 

http://www.ap.org/explore/the-burning-monk/
http://www.ap.org/explore/the-burning-monk/
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Contro la guerra del  Vietnam si schierarono opinion leaders e persone comuni in ogni parte del mondo, monaci 
buddisti che si diedero fuoco, cantanti e personaggi  che utilizzarono come megafono i mezzi dello spettacolo, 
aiutati nella loro azione dalle informazioni e dalle immagini che giornalisti e fotoreporter divulgavano. 



Foto Horst Faas,   
 
nella pagina                
successiva foto di 
Eddie Adams 
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Foto di Horst Faas 
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Foto di Horst Faas 



72 

n.  11  Marzo – Aprile 2015 

Foto di Horst Faas 
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Foto di Horst Faas 
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Foto di Tim Page 
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Foto di Marc Riboud, nelle pagine successive due foto di Horst Faas 
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 ADRIANA MIANI               Gong… Donne sul ring 

  
 

http://www.carolagatta.com/
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Francesca Giordano tecnico di pugilato e membro della commissione regionale per la boxe femminile parla del 
pugilato femminile in Italia e racconta che la boxe femminile, entrata dalla porta di servizio nel 2001 come 
sperimentazione, è diventata una realtà che non può più essere invisibile: perché le pugili hanno vinto tanto a livello 
mondiale, perché il numero di atlete che praticano la boxe in Italia è in costante crescita e perché il pugilato 
femminile è, dall’ultima edizione dei Giochi, una disciplina olimpica. Il pugilato in generale è uno sport minore, non 
ha alcuna sponsorizzazione, scarsissima copertura mediatica ed è sinonimo di grandi sacrifici: tutti ingredienti che 
non ne favoriscono la diffusione. 
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Nessuna di loro può 
permettersi di fare il 
pugile a tempo pieno, ma 
sono lavoratrici o 
studentesse, alcune 
anche madri di famiglia. 
Le spinge la fame di 
affermazione di sé, che si 
esalta in questo sport in 
cui il confronto è faccia a 
faccia, senza schermo e 
senza scappatoie. Diceva 
Joe Louis del suo sfidante 
al titolo mondiale dei pesi 
massimi Billy Conn “he 
can run, but he can’t 
hide”, raccontando tutto 
il fascino del 
combattimento come 
metafora di vita: limitato 
nel sempre troppo 
angusto perimetro delle 
sedici corde, il pugile è 
costretto a guardare in 
faccia le proprie paure, a 
tenere presenti le proprie 
motivazioni e a trovare in 
esse la determinazione 
per l’affermazione. Il 
combattimento si vince 
con la testa, il corpo è il 
mezzo con cui il processo 
si attua e l’avversario è “il 
lupo cattivo”, l’ostacolo 
tra il sé di prima e il sé di 
dopo. 
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In questo senso la vittoria non è abbattere l’avversario, ma realizzare un’evoluzione; l’avversario è colui che la rende 
possibile e in questo ruolo gli viene tributato rispetto e onore. La fisicità passa attraverso il riconoscimento e la 
trasformazione della propria aggressività, da forma di violenza, manifesta o repressa, ad espressione di un’arte che 
diventa tale nella ricerca della perfezione del gesto tecnico. 



82 

n.  11  Marzo – Aprile 2015 

Mi sono avvicinata al mondo della boxe femminile perché volevo capire quali fossero le motivazioni che spingono 
una donna a mettere i guantoni e salire sul ring e non fossero preoccupate di  nasi rotti, costole rotte e tanto di più. 
Me le aspettavo mascoline, sgraziate, nulla di più sbagliato sono donne normali più o meno avvenenti ma di sicuro 
illuminate da una forza determinata. 
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Quando ho iniziato a frequentare gli incontri sono rimasta colpita dall’eleganza della tecnica,la loro forza caratteriale, 
esprimono  coraggio e lealtà  ed a loro interessa dimostrare di essere capaci di competere a pieno titolo in uno sport 
ritenuto da sempre prerogativa del maschio.  
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Queste foto sono state realizzate nell'ottobre  nel novembre 2012 in varie palestre di Roma. 
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Il Bianco e Nero nell’era digitale   -   Foto & Formazione 

A cura di Gianni Amadei  
 

Molti pensano che la fotografia in bianco e nero (B/N) appartenga ormai al passato, ai tempi eroici antecedenti 
l'introduzione del colore. Non è affatto così. 
 
Una bella fotografia in B/N o più propriamente in scala di grigi, è per sempre; supera le mode e i cambiamenti 
derivanti dall’innovazione tecnologica che modificano abitudini e costume. Normalmente ogni volta che si esegue 
uno scatto si vuole rappresentare e immortalare la bellezza di un paesaggio, di un ritratto o di una qualsiasi scena 
con tutti i suoi colori, le forme e le sfumature, non pensando che la stessa immagine, in B/N, potrebbe esprimere 
ancora in modo più deciso la sua essenza, la sua bellezza. Con la fotocamera digitale, non è necessario cambiare 
pellicola ed è immediato passare dal colore al B/N ma bisogna rendersi conto e saper valutare come e quando 
l’immagine può essere valorizzata se rappresentata in scala di grigi.  
 
Ci sono situazioni nelle quali la fotografia a colori può risultare pesante  alla vista, anche se molto bella; i colori 
troppo intensi e i contrasti violenti possono creare disturbo a una scena delicata; di converso ci sono situazioni 
che richiedono assolutamente l'uso del colore come ad esempio i tramonti o la macro fotografia di fiori e insetti. 
Altre invece assumono più valore se rappresentate in bianco e nero come per i ritratti dove le imperfezioni della 
pelle sono ridotte al minimo e il volto viene messo più in risalto. In alcune scene, se la luce naturale è troppo 
intensa, i colori risultano falsati e sbiaditi; la stessa luce, allo stesso tempo, offre delle splendide ombre che in 
bianco e nero producono un effetto incredibile: le ombre sono la vera essenza della fotografia in bianco e nero. 
 
In altre situazioni si riesce a fermare il tempo usando sapientemente il bianco e nero nel  caso di scene 
romantiche o che rappresentino una situazione nostalgica. Io personalmente sono convinto che l’immagine in 
B/N è qualcosa di meraviglioso ed evocativo e spesso, trovo che con una foto B/N sia possibile esprimere più 
sentimenti di quanto non lo si possa fare con una fotografia a colori perché la concentrazione è maggiore non 
essendo distolta dai  colori stessi. 
 
Le bellissime immagini di Cartier-Bresson o Ansel Adams ne sono la dimostrazione.  
 
 
 

http://www.carolagatta.com/
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Quali sono i soggetti più adatti per la fotografia in B/N? sicuramente la semplicità della scena e dei soggetti da 
riprendere perché in mancanza dei colori, acquistano molta importanza altri fattori: 
 
• La forma del soggetto principale; 
• Le geometrie e le textures; 
• La ripetitività degli elementi nella composizione che sono fonti di attrazione dello sguardo; 
• I giochi di luce e ombre che enfatizzano gli elementi presenti. 
 

Fatta questa necessaria introduzione, di seguito viene tracciato il processo che, partendo dallo scatto conduce - 
attraverso la postproduzione - alla rappresentazione finale dell’immagine per essere stampata o pubblicata sul 
WEB. 
 
Nello scatto, è fondamentale acquisire il maggior numero di elementi disponibili quindi si scatta a colori e 
possibilmente in RAW cosa consentita da tutte le fotocamere reflex e prosumer/bridge; verificare che lo spazio 
colore sia impostato su Adobe RGB e che il soggetto sia  correttamente esposto. 
 
• Apertura del file in Camera Raw di Photoshop o con i programmi propri del costruttore della fotocamera (es. 
DPP di Canon) apportare le prime correzioni necessarie relative all’esposizione, il contrasto, il bilanciamento del 
bianco ed esportare il file preferibilmente in formato TIFF. 
 
• Aprire il file in Photoshop e completare con le correzioni necessarie (difetti geometrici dell’obiettivo, macchie 
dovute a granelli di polvere sul sensore, difetti della pelle, ecc.) ed eseguire se necessario la rotazione, il 
raddrizzamento dell’immagine ed eventualmente il ritaglio. 
 
• Conversione in scala di grigio dell’immagine utilizzando una delle tecniche descritte nel seguito alcune delle 
quali piuttosto laboriose e complesse di cui si farà solo un cenno e delle quali è possibile trovare in rete tutti gli 
approfondimenti  per chi le  volesse  sperimentare. 
 
• Ottimizzazione del contrasto e della luminosità con gli strumenti tipici di Photoshop come le curve e i livelli.  
 
• Archiviazione sicura del file. 
 



Di seguito il link ad alcuni dei metodi più noti per la conversione di un’immagine da colori in scala di grigi: 
 
• La tecnica di Russell  Brown 
• La conversione mediante il Channel Mixer 
• La tecnica di Caponigro  
• La tecnica di Robert Carr 
• La conversione mediante i livelli di regolazione ( l’Adjustment Layer  “Black & White”) 
 

Quest’ultimo metodo è forse il più intuitivo, lineare e semplice da utilizzare, è quello che utilizzo normalmente 
con risultati per me convincenti. 

Nel Menù > Livello > Nuovo livello di 
Regolazione > Bianco e Nero 
 

Nella finestra che si apre sono presenti 6 
cursori (sliders) relativi a 6 bande di colore: 
rosso, giallo verde, ciano, blu, magenta (i tre 
colori primari della sintesi additiva RGB e i tre 
della sintesi sottrattiva CMY(K)) 
 

Il meccanismo è intuitivo: per ogni colore, basta spostare il cursore verso destra o verso sinistra per schiarire o 
scurire i toni di quel colore nell'immagine. Il valore della regolazione è espresso in %, da +300% a -200%. Come 
tutti i livelli di regolazione, anche dopo la chiusura della finestra di regolazione è possibile modificare in seguito i 
valori dei cursori con un doppio click sul livello nella palette Livelli. 

http://www.youtube.com/watch?v=QWt4C4B_QZI
http://www.youtube.com/watch?v=QWt4C4B_QZI
http://www.youtube.com/watch?v=QWt4C4B_QZI
http://www.mat.uniroma2.it/~picard/SMC/didattica/materiali_did/Photoshop/Lez.R4-Conversione_BN.pdf
http://www.mat.uniroma2.it/~picard/SMC/didattica/materiali_did/Photoshop/Lez.R4-Conversione_BN.pdf
http://www.mat.uniroma2.it/~picard/SMC/didattica/materiali_did/Photoshop/Lez.R4-Conversione_BN.pdf
http://www.johnpaulcaponigro.com/lessons/technique/
http://insidethephoto.jimdo.com/2011/04/26/bianco-e-nero-robert-carr/
http://insidethephoto.jimdo.com/2011/04/26/bianco-e-nero-robert-carr/
http://insidethephoto.jimdo.com/2011/04/26/bianco-e-nero-robert-carr/
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Immagine di partenza Conversione  con i valori di default Conversione  n. 2 

Conversione  n. 3 

Come si può  direttamente verificare, lo spostamento dei cursori 
determina moltissime combinazioni e quindi  tante conversioni 
diverse.  Le variazioni dipenderanno, oltre dai valori percentuali scelti,  
principalmente dalla rappresentazione delle bande di colore 
all’interno della scena. Infatti se quel colore  non appartiene ai vari 
soggetti, lo spostamento del cursore non produrrà variazioni. 
Dopo alcuni tentativi  si perverrà  comunque alla conversione che  più 
soddisfa. 



Esiste anche la possibilità, molto 
interessante, di regolare i cursori 
direttamente sull’immagine. 
Attivare il pulsante a forma di manina e 
passare il mouse sopra l’immagine; il 
cursore assume la forma del 
contagocce, fare click sull’elemento 
voluto, tenere premuto il pulsante del 
mouse e spostarlo verso sinistra o verso 
destra, si noterà che il cursore  della 
barra del colore interessato   si sposterà 
corrispondentemente.  

Nella finestra Presets  sono disponibili 
alcune pre impostazioni  che si possono 
rivelare molto utili per eseguire la 
conversione; il consiglio è quello  di  
provarle perché tra di esse è possibile 
trovare quella che è di nostro interesse. 

Nella parte alta della finestra  è stata 
data la possibilità di aggiungere una 
tinta alla foto in bianco e nero. Si può 
scegliere il colore e applicarlo.  
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«Desaturazione  Parziale nota anche come  effetto Cut out» 
Tutti abbiamo avuto modo di vedere fotografie in B/N  con alcuni particolari colorati, questo effetto si chiama 
desaturazione parziale o cut out e viene utilizzato quando vogliamo far risaltare alcune parti della nostra 
fotografia, mantenendo la sua colorazione.  Un esempio di questo tipo, divenuto un classico, è la scena della 
bambina con la giacca rossa del film Schindler's List.  

• Aprire l'immagine con Photoshop (l’immagine deve 
avere  un elemento colorato  ben evidente che 
dovrà risaltare rispetto agli elementi in B/N. 
 

• Desaturare l'immagine: Livello > Nuovo livello di 
regolazione > Tonalità/saturazione e premere OK. 

• Sulla finestra che si apre spostare il cursore della 
barra della saturazione a  -100. 
 

• Evidenziare la zona che deve restare colorata  
ingrandendo l'immagine premendo CTRL e + o 
utilizzando la lente di ingrandimento per avere una 
visuale più dettagliata. Selezionare lo strumento 
Gomma e stabilire una dimensione adeguata in 
pixel. Verificare che il colore di primo piano  sia 
bianco e «Cancellare» la parte dell'immagine che 
deve restare a colori. Per un lavoro più accurato  
agire sull’ingrandimento della parte da cancellare e 
sulle dimensioni del pennello. Per  ripristinare zone 
involontariamente cancellate, invertire il colore di 
primo piano e ripassare  la gomma sulle parti 
interessate. 

Sempre in tema di conversione  da colore a B/N  vi propongo  10 azioni di Photoshop che  
forniscono risultati veramente interessanti. Vi invito a scaricarle  e provarle, le trovate  a 
questo indirizzo. 
 

http://www.mediafire.com/download/imx587q0615mg39/B&N+-+Foto+e+Ritocco.atn
http://www.mediafire.com/download/imx587q0615mg39/B&N+-+Foto+e+Ritocco.atn
http://www.mediafire.com/download/imx587q0615mg39/B&N+-+Foto+e+Ritocco.atn


 
 
 
 
  
 
 
 
 
 
 
 
  
 
 Navigando su Instagram, mi sono imbattuta in Guillaume Lamazou, 36 anni, designer di Pau, piccola 
città del sud della Francia, conosciuto sul social come @zoumala. Le sue immagini hanno subito 
catturato la mia attenzione. È seguito da ben 15000 follower ed il numero è destinato ad aumentare 
perché i suoi frame meravigliano e incantano. 
 
Sono immagini  surreali che colpiscono sia per la loro fantasia e creatività sia perché richiamano 
sentimenti  e stati d'animo universali. Tristezza, gioia, amore, solitudine, speranza, le piccole e grandi 
emozioni quotidiane vengono rappresentate con  immagini di forte impatto visivo.  
  
Guillaume Lamazou  è  un fotografo autodidatta, scatta i suoi originali autoritratti aiutandosi con il 
treppiede e li elabora successivamente con Photoshop. Usa una Canon 550D e raramente il suo 
IPhone4S. 

 
Ogni foto è accompagnata sempre da una breve didascalia, di due o tre parole, che la descrive con 
immediatezza, le parole sono inserite delicatamente nelle immagine e si possono leggere facendo molta 
attenzione.    
Maestro del fotomontaggio, si ispira a titoli di canzoni o a testi che prova a tradurre in immagini. 

@zoumala                                 Instagram 

A cura di @CAROLA GATTA 

http://www.carolagatta.com/
http://instagram.com/carolagatta


93 

n.  11  Marzo – Aprile 2015 



94 

n.  11  Marzo – Aprile 2015 



95 

n.  11  Marzo – Aprile 2015 



96 

n.  11  Marzo – Aprile 2015 



97 

n.  11  Marzo – Aprile 2015 



98 

n.  11  Marzo – Aprile 2015 



99 

n.  11  Marzo – Aprile 2015 



100 

n.  11  Marzo – Aprile 2015 



101 

n.  11  Marzo – Aprile 2015 



102 

n.  11  Marzo – Aprile 2015 



103 

n.  11  Marzo – Aprile 2015 



104 

n.  11  Marzo – Aprile 2015 

 
  

 

ALI  CHRAIBI                                                           l’Autore

  
  
 

Intervista di Gianni Amadei 

Ali Chraibi è nato a Marrakech nel 1965, si avvicina alla fotografia all’età di trent’anni e, appena due anni dopo, 
nel corso della sua prima mostra collettiva viene notato e selezionato per la prima edizione del festival Photo 
España 1998. Da allora ha partecipato a diverse mostre; alla Biennale d’Arte contemporanea di Dakar ha 
ricevuto il premio “Au Sud du Sud”. Le sue opere presentate in diversi musei e Gallerie d’Arte, quali il MuHKA di 
Anversa, l’ICP di New York, il Miami Art Central sono state anche oggetto di pubblicazioni in riviste fotografiche. 
Chraibi resta fedele alla foto in bianco e nero e predilige un approccio dell’immagine spoglio di artifici. Le sue 
foto, a volte minimaliste, mettono in risalto i valori umani che gli stanno a cuore e descrivono i più deboli con 
pudore e umiltà. Oggi Ali Chraibi è tra gli artisti marocchini che hanno saputo esprimere il loro singolare talento 
attraverso la fotografia. 
 

UN ARTISTA IN BIANCO E NERO 

http://chraibiali.com/?page_id=86&lang=fr&g=0
http://chraibiali.com/?page_id=86&lang=fr&g=0
http://chraibiali.com/?page_id=86&lang=fr&g=0
http://chraibiali.com/?page_id=86&lang=fr&g=0


  
  

La fotografia è la tua principale attività? 
Sì e no. Sì nel senso in cui questa passione occupa gran parte del mio tempo. Però non è la fotografia che mi 
permette di vivere, devo quindi occuparmi di altre attività.  
 
Come hai curato la tua formazione fotografica?  
Ho seguito un breve corso di cinque giorni presso l’Istituto francese di Marrakech. Si trattava di uno stage sul 
funzionamento della macchina fotografica, poi sullo sviluppo in bianco e nero. 
 
Come nascono il tuo genere fotografico e la tua forma espressiva? Hai qualche modello o qualche fotografo 
che ti ha ispirato nella tua opera e nella costruzione dei tuoi progetti? 
Prima di avvicinarmi alla fotografia, non m’interessavo né a essa né all’arte in generale. Il mio incontro con la 
fotografia è nato da un mero concorso di circostanze: avevo acquistato una macchina fotografica (una Reflex) e 
non sapevo come servirmene.  In quegli stessi giorni seppi che l’Istituto francese organizzava il corso. 
Non si può quindi dire che sia stato influenzato o ispirato da un fotografo, datosi che non ne conoscevo, o che 
comunque non m’interessavo a questo campo artistico. Mi sono reso conto però che quelli che partecipavano al 
corso insieme a me tentavano, pur se inconsciamente, di copiare lo stile di questo o quel famoso fotografo. 
Il fatto di non aver subito alcuna influenza artistica è una fortuna, a mio avviso, poiché mi ha permesso di 
esprimere pienamente quello che sento dentro e, di conseguenza, di dar spicco a uno stile tutto mio. 
 
Hai spaziato su varie tematiche, prima di concentrarti sul tuo genere attuale? 
Come dicevo, non avendo subito influenze di sorta, mi sono orientato istintivamente verso i temi che mi stavano 
più a cuore.  Durante il corso all’Istituto francese, ci furono consegnate due pellicole per scattare foto. Ebbene, 
oggi espongo ancora alcune delle foto scattate con quelle primissime pellicole, in particolare quelle che 
riguardano il tema della Transumanza. 
Il tema della transumanza mi preme in modo particolare, e l’ho trattato inconsciamente, in maniera istintiva. 
Mi sono accostato a un soggetto che non è stato sviluppato altrove. In seguito, mi sono interessato ad altri 
temi, sempre in modo istintivo. Funzionava così: quando scattavo delle foto che mi procuravano emozione, ne 
facevo un mio nuovo soggetto preferito.    
Il mio orientamento tematico non è mai nato dalla riflessione, ma è stato sempre guidato dall’emozione 
procuratami dallo scatto.  
Sino a oggi, tendo ad alternare i soggetti: lavoro su un soggetto complesso (imperniato sull’uomo, che genera 
una forte pressione), alternato con uno più agevole, come le nature morte. 
Poi, strada facendo, mi sono reso conto di essere sempre più attratto da soggetti attinenti all’uomo. Ecco cosa 
conta per me, la materia umana e, soprattutto, fissare con l’immagine gli emarginati, i dimenticati dal punto di 
vista sociale. 
In genere, quando mi accosto a un nuovo tema, cerco di sviscerarlo. Solo quando sento di averlo trattato in 
modo esaustivo, passo ad altro. 
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Al Bidaya: si compone di due soggetti, 
terra e acqua, che sono all’origine 
della vita. 
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Qual è la qualità più importante per un fotografo come te? 
Di certo l’evoluzione: la cosa più importante per me è la continua evoluzione, lo spingersi sempre oltre. 
L’esplorare costantemente nuovi temi, sforzandosi di elaborarli fino in fondo. Potrei limitarmi a trattare solo i 
temi più gratificanti, come fanno altri, ma so che non proverei nessun piacere a farlo. 
 
Ho visto che le tue immagini sono esclusivamente in bianco e nero, a cosa è dovuta questa scelta così rigida? 
Non ti affascina anche il colore? Non pensi che il colore per alcune rappresentazioni sia più efficace a 
rappresentare la realtà? In definitiva noi vediamo a colori! 
Vero, gran parte delle mie foto sono in bianco e nero. Penso che il Bianco e Nero, eliminando le informazioni 
cromatiche, permetta di far risaltare la luce, e anche certi valori, come l’emozione. Ritengo che riesca a 
evidenziare meglio quei valori che mi sforzo di mettere in risalto. 
E poi, è innegabile che il Bianco e Nero abbia un fascino tutto suo, particolarmente quel non so che, di antico … 
  
Dai molta importanza alla tecnologia per i tuoi scatti? 
Solo quanto basta affinché la foto sia buona. Non sono un fautore della tecnica, pur riconoscendone la 
necessità. La padronanza dei parametri tecnici dell’immagine è sicuramente indispensabile. Detto questo, non 
sono assolutamente attratto dalla tecnica e mi piacerebbe che esistesse una macchina fotografica abbastanza 
intelligente da liberarcene.  
 
Qual è la tua attrezzatura? Hai delle ottiche che prediligi per i tuoi scatti? 
Ho iniziato con una vecchia Olympus. Poi mi sono dotato di una Nikon F5, con quattro obiettivi: 24 mm, 35 mm, 
50 mm e uno zoom 80 – 200. Molto tempo dopo ho acquistato una Hasselblad (sempre analogica), con tre 
obiettivi: 50 mm, 80 mm e 150 mm. E da quando ho provato la Hasselblad, mi è difficile riutilizzare la Nikon. Da 
pochissimo tempo, poi, mi sono dotato di una macchina digitale, la XT1 di Fujifilm, con una vasta gamma di 
obiettivi. Ne sono molto soddisfatto, la qualità dell’immagine è davvero eccellente, e la macchina è piccola, 
compatta, e molto discreta. È grazie alla sua discrezione che sono riuscito a scattare altre foto, diverse, che la 
Hasselblad o la Nikon non mi avrebbero permesso di fare. 
 
Sei subito passato al digitale o questo passaggio è stato sofferto? 
In realtà, per il bianco e nero continuo a usare la pellicola.  
Per quanto riguarda il colore, invece, ormai è aberrante usarla, visto che le stampe sono digitali. Sono quindi 
passato al digitale per il colore e ne sono pienamente soddisfatto. Il digitale semplifica la vita. 
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Back to Modern Times mostra l’uomo al lavoro, un uomo prigioniero e soffocato dalla sua quotidianità che, alla fine, 
evolve e riesce a raggiungere un più alto grado spirituale. Questo è il tema trattato nell’omonimo libro, Back to 
Modern Times.  
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Hai nostalgia della camera oscura?  
Nessuna nostalgia: passare il tempo in camera oscura a sviluppare pellicole, pur se continuo a farlo, non è 
sempre piacevole. È anche vero però che, quando si sviluppa una foto per la prima volta, sotto l’ingranditore, e 
la si vede disegnarsi nel bagno di sviluppo, è un momento magico. Oggi questo non si fa più. Si fa la scansione 
del negativo e l’immagine appare sul computer. 
 
Fai molta postproduzione, elabori molto i tuoi scatti prima di pubblicarli? 
Il fatto di lavorare il Bianco e Nero su pellicola richiede una postproduzione alquanto pesante: bisogna 
sviluppare in camera oscura, fare la scansione, poi eseguire un minimo d’interventi al computer per ottenere 
un’immagine soddisfacente. Il digitale è quindi più vantaggioso. Ma non modifico mai le mie foto. I ritocchi si 
limitano esclusivamente a sopprimere le macchie e a ben equilibrare densità e contrasto. Non riquadro 
neppure le foto, salvo se le ho pensate come panoramiche. 
 
C’è, tra le tue, un’immagine alla quale sei particolarmente affezionato? 
Ce ne sono alcune, effettivamente. Se lo ritenete opportuno, potrei inviarvele commentandole, per spiegare 
perché sono così importanti per me.  
Inoltre, c’è il tema cui sono molto legato: il mio primissimo lavoro, mai concluso, che continua sempre e che, a 
mio avviso, non concluderò mai, al contrario di tanti altri lavori, quello della transumanza. 
 
Sei mai stato in Italia? Che cosa conosci del nostro paese? 
Sono stato più volte in Italia, a Venezia, Milano, Torino, Roma, Napoli. Ho anche esposto in Italia, a Roma 
(Complesso del Vittoriano), a Sant’Erasmo e, poco tempo fa, alla triennale di Milano. Pur non parlando 
l’italiano, lo capisco. L’Italia è un paese particolare, è difficile enumerarne tutto ciò che fa il suo splendore. 
Quel che serbo in mente è la nobiltà dell’antico, la semplicità, qualcosa di molto mediterraneo. Nella vita di 
ogni giorno. E, soprattutto, il fatto che la gente non ha peli sulla lingua. Credo sia ciò che apprezzo 
maggiormente. È un modo di essere veri, di esprimersi pienamente. 
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Io recentemente ho visitato il Marocco, Marrakesh e le città imperiali e sono rimasto affascinato dalle 
bellezze, dalla storia, dai colori e dalla gente; penso che tu abbia a disposizione tutto quello che occorre per 
alimentare la tua ispirazione fotografica; inoltre credo sia importante documentare un mondo che sta così 
rapidamente cambiando. E’ così Alì? 
E’ così. Bisogna sapere che in Marocco è molto difficile scattare foto. La gente è molto riluttante a lasciarsi 
fotografare. Il fatto che io sia marocchino, parli la lingua e, soprattutto, sia ostinato, mi permette di aprire molte 
porte e di realizzare lavori che pochi altri fotografi riescono a portare a termine. 
Ma la mia prima intenzione non è di documentare, né di archiviare un mondo in piena mutazione. La mia non è 
altro che la ricerca di una forma di bellezza. 
 
Vorrei infine entrare nel merito dei tuoi lavori e mi focalizzerei sui progetti più innovativi e originali lasciando 
a te scegliere tra “Ouverture”, “Evanscence”, “Al Bidaya”, “Au fil de L’Eau”, Ourika mon amour” ; per il 
progetto che sceglierai vorrei sapere com’è nato, quale è stata la tua fonte di ispirazione, che tecnica hai 
utilizzato e quanto sei soddisfatto del risultato ottenuto. 
In generale, è l’intuizione che guida la mia scelta di temi da trattare. 
Essendo alla ricerca di una forma di bellezza (visiva), faccio degli scatti e, nel momento in cui mi provocano 
piacere o altre emozioni, ne faccio un soggetto di lavoro. Naturalmente, i temi sono dettati da ciò che mi attira. 
Questi progetti nascono quindi dai miei incontri con gli spazi e con la gente che amo.  
Detto questo, penso sia alquanto riduttivo scegliere uno dei temi e documentare solo quello. Sarebbe senza 
dubbio più interessante avere una visione più globale, e assegnare al tema un posto nell’insieme della mia opera. 
Comincerò quindi dal principio, letteralmente, in arabo, Al Bidaya. 
Correndo il rischio di una visione religiosa, tutto comincia (e finisce) con la terra.   
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Child’s Opening : Il fanciullo cresce e comincia a diventare adulto 
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Child’s Opening 
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Child’s Opening 
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1 – Al Bidaya: si compone di due soggetti, terra e acqua, che sono all’origine della vita.  
2 – Il tema Transparence rappresenta l’uomo che nasce da terra e acqua.  
3 – Poi viene Child’s Opening part 1, che rappresenta l’infanzia innocente e spensierata, periodo in cui il 
fanciullo è in osmosi con l’ambiente.   
4 – Child’s Opening part 2: Il fanciullo cresce e comincia a diventare adulto. 
5 – Transhumance, come lo indica l’etimologia del termine, dev’essere interpretato come: trans, attraversare, 
e humus, suolo, terreno. Il nostro passaggio, il nostro destino nel percorrere la terra. Le immagini mostrano 
l’uomo che attraversa la vita e mettono in risalto l’aspetto effimero delle cose, la nostra piccolezza di fronte 
all’immensità e anche il peso del destino. 
6 – Back to Modern Times, mostra l’uomo al lavoro, un uomo prigioniero e soffocato dalla sua quotidianità 
che, alla fine, evolve e riesce a raggiungere un più alto grado spirituale. Questo è il tema trattato 
nell’omonimo libro, Back to Modern Times.   
7 – Ouverture mostra la via, o la luce.   
Ci sono anche altri temi, quali ad esempio:  
La Joconda: rappresenta la madre, il centro di ogni cosa. Colei che dona la vita.  
Uchisar 1: si compone d’immagini nate dall’assemblaggio di foto e che riassumono il percorso. 
Evanescence, The Day After, Downtown Memories che possono facilmente inserirsi nel percorso o 
nell’evoluzione di cui parlo. 
 
Hai la possibilità di farti un augurio (fotografico) da solo: cosa ti dici? 
Mi auguro che le mie foto facciano il giro del mondo…  
 
Grazie  Alì per il tempo che ci hai dedicato. 
 

Cover dell’ultimo libro «Back to 
Modern Times» presentato a Parigi in 
occasione del Maghreb des Livres. 
Editions du Sirocco, Casablanca. 
Realizzato con Senso Unico Editions, 
Settembre 2014. 
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Downtown Memories 
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Downtown Memories 
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Evanescence 
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Transhumance 
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Transhumance 
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La Joconda 
rappresenta la madre, 
il centro di ogni cosa. 
Colei che dona la vita 
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La Joconda 
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The day after 
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The day after 
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Interview – Ali Chraibi 
Français – le 20 février 2015 
 
 
J’ai lu avec beaucoup d’attention ta biographie et ton curriculum vitae, je ne poserai donc pas de questions 
sur ces points dont j’ai pris connaissance ; de ce point de vue, je ne peux que remarquer que tu es un 
protagoniste de premier plan de la scène internationale, vu le nombre de publications dont tes travaux ont 
fait l’objet et les prix que tu as reçus.  
Je voudrais donc te demander de parler de l’engagement qu’il t’a fallu pour atteindre ce niveau de notoriété 
et pour affirmer ton genre photographique.  
 
Est-ce que la photographie représente ton activité principale ?  
 Oui et non. Oui, dans le sens où cette activité occupe le plus clair de mon temps. Mais je n’en vis pas, ce qui fait 
que j’ai d’autres activités qui me nourrissent. 
  
Quelle a été ta formation photographique ? 
J’ai fait un stage de 5 jours à l’Institut Français de Marrakech. Stage où l’on nous apprend le fonctionnement de 
l’appareil photo, puis le développement et le tirage en noir et blanc. 
  
Comment naissent ton style photographique et ta forme d’expression ? As-tu eu des modèles, un 
photographe qui t’aurait inspiré dans ton œuvre et dans la construction de tes projets ? 
Avant de débuter dans la photographie, je ne m’intéressais ni à la photographie ni à l’art en général. Ma 
rencontre avec la photographie n’a été qu’un concours de circonstances : j’avais acheté un appareil photo, que je 
ne savais pas utiliser (un Reflex). C’est là où j’ai eu vent de ce stage à l’Institut Français. 
Je n’ai donc jamais été influencé par un quelconque photographe, étant donné que je n’en connaissais pas, ou du 
moins que je ne m’y intéressais pas. 
Je l’ai compris lorsque je me suis rendu compte que tous mes camarades (rencontrés dans le cadre de ce stage) 
essayaient, parfois inconsciemment, de copier le style de l’un ou de l’autre photographe connu. 
J’ai eu la chance de n’avoir aucune influence artistique, ce qui m’a valu de pouvoir exprimer pleinement tout ce 
que je porte en moi. Et, par conséquent, de mettre en évidence mon style personnel. 
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As -tu exploré plusieurs thématiques avant de choisir les sujets que tu traites actuellement ? 
Comme je l’ai dit auparavant, n’ayant pas subi d’influences photographiques, je me suis intuitivement dirigé vers 
les thèmes qui m’étaient chers. 
Lors de ce stage à l’Institut Français, on nous a donné 2 pellicules pour prendre des photos. Il s’avère que, 
aujourd’hui, j’expose encore des photos issues de ces toutes premières pellicules, notamment des photos sur le 
thème « Transhumance ».  
Sans le vouloir, de manière intuitive, j’ai traité ce sujet (transhumance) qui m’est très cher. J’ai abordé une 
thématique qui n’existe nulle part ailleurs. 
Puis j’ai abordé d’autres sujets, mais toujours de manière intuitive. Le système était que, lorsque réalisais des 
photos et que cela me procurait de l’émotion, j’en faisais mon nouveau thème de prédilection. 
Mon orientation thématique n’a jamais été réfléchie, elle a toujours été guidée par l’émotion qui m’est procurée 
lors de la prise de vue. 
Jusqu’à aujourd’hui, j’ai tendance à travailler mes sujets en alternance : je travaille sur un sujet difficile (axé sur 
l’homme, qui génère une forte pression), et sur un sujet facile (comme des natures mortes). 
Puis, chemin faisant, je me suis rendu compte que je me dirigeais de plus en plus vers des sujets « humanistes ». 
La matière humaine, voilà ce qui m’importe, mais surtout mettre en image ceux qui sont oubliés sur un plan 
social. 
En règle générale, lorsque j’aborde une thématique, j’essaie de traiter le sujet jusqu’au bout. Une fois que j’ai le 
sentiment d’en avoir fait le tour, je passe à un nouveau sujet. 
  
Quelle est la qualité la plus importante pour un photographe comme toi ? 
Assurément l’évolution : 
Le plus important pour moi est de toujours évoluer, aller de l’avant. Toujours explorer de nouveaux thèmes, tout 
en m’efforçant de traiter le sujet jusqu’au bout. 
Je pourrais, comme beaucoup, me contenter de continuer à travailler les thèmes qui fonctionnent bien, et me 
limiter à cela.  
Mais je sais que je n’aurais aucun plaisir à le faire. 
  



130 

n.  11  Marzo – Aprile 2015 

J’ai remarqué que tes photos sont exclusivement en noir et blanc, à quoi est dû un choix aussi rigide ? N’es-
tu pas attiré par la couleur également ? Ne crois-tu pas que, pour certaines représentations, la couleur soit 
plus efficace à représenter la réalité ? Après tout, ce que nous voyons est en couleur. 
En effet, la grande majorité de mes photos sont en noir et blanc. 
Je pense que le Noir et Blanc, en éliminant l’information chromatique, permet de mieux mettre en évidence la 
lumière, mais aussi certaines valeurs telles que l’émotion. J’estime qu’il a tendance à faire mieux ressortir les 
valeurs que je cherche à mettre en évidence. 
Et puis, il est indéniable que le noir et blanc a un charme particulier, notamment le charme de l’ancien… 
 
Accordes-tu beaucoup d’importance à la technologie pour tes prises de vue ? 
Juste ce qu’il faut pour que la photo soit bonne. Je ne suis pas fan de technique mais elle est nécessaire. On doit 
absolument maîtriser les paramètres techniques de l’image réalisée. 
Je ne suis pas du tout attiré par la technique, et j’aurais aimé qu’il puisse exister un appareil photo intelligent qui 
nous en délivre… 
 
Quel est ton équipement ? Y a-t-il des objectifs que tu préfères ? 
J’ai débuté avec un vieil Olympus. Puis je me suis équipé d’un Nikon F5, avec 4 objectifs : un 24 mm, 35 mm, 50 
mm et un zoom 80 – 200. 
Longtemps après, j’ai acheté un Hasselblad, (toujours analogique)... Avec 3 objectifs : le 50 mm, 80 mm et 150 
mm. 
Et, depuis que j’ai goûté au Hasselblad, j’ai beaucoup de mal à ressortir le Nikon… 
Très récemment, je me suis équipé d’un appareil numérique, le XT1 de Fujifilm. Avec toute une gamme 
d’objectifs. J’en suis très satisfait, la qualité de l’image est vraiment excellente, et l’appareil photo est petit, 
compact, et très discret.  Grâce à cette discrétion, je peux faire d’autres photos, différentes, que je n’aurais pas 
pu faire avec le Hasselblad ou le Nikon. 
 
Es-tu passé facilement au numérique ou était-ce un passage souffert pour toi ? 
En réalité, je continue le noir et blanc en argentique.  
Pour la couleur, il est aujourd’hui aberrant de travailler avec des pellicules, étant donné que maintenant les 
tirages sont numériques.  
J’ai donc basculé en numérique pour les travaux en couleur, et j’en suis pleinement satisfait. Le numérique 
simplifie la vie… 
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Eprouves-tu de la nostalgie pour la chambre obscure ? 
Aucune nostalgie : passer son temps dans une chambre noire à développer des films —et je le fais encore —, 
n’est pas toujours une partie de plaisir. 
Il est vrai que lorsque l’on tire une photo, pour une première fois, sous l’agrandisseur, et que l’on voit la photo se 
dessiner dans un bain de révélateur, c’est un moment magique. Mais, aujourd’hui, ça ne se fait plus. On scanne 
le négatif, et on a le visuel sur l’ordinateur. 
 
Est-ce que tu fais beaucoup de post-production, élabores-tu beaucoup tes photos avant de les publier ? 
Le fait de travailler en argentique, noir et blanc, nécessite une post production très lourde (d’où l’avantage du 
numérique). 
Il faut développer les films en chambre noire, scanner les films, puis les travailler un minimum sur l’ordinateur 
pour avoir un visuel correct. 
En revanche, je ne modifie jamais mes photos. Mes retouches se limitent exclusivement à supprimer les tâches 
et à bien équilibrer densité et contraste. Je ne recoupe pas les photos non plus, sauf si je les ai pensées en 
panoramiques.  
 
Parmi tes photos, y en a-t-il une à laquelle tu es particulièrement attaché ? 
Il y en a certaines, effectivement. Je peux, si vous me le demandez, vous envoyer un visuel de ces images, et 
vous les commenter. Vous dire pourquoi elles sont importantes pour moi. 
Mais, au delà de cela, il y a un thème auquel je suis très attaché : mon tout premier travail, et celui que je n’ai 
pas clos, qui continue toujours, et qui, je pense, ne s’arrêtera jamais, contrairement à tous les autres sujets que 
j’ai traités. Il s’agit de « transhumance ». 
 
As-tu déjà été en Italie ? Que connais-tu de notre pays ? 
Je suis allé plusieurs fois en Italie, à Venise, Milan, Turin, Rome, Naples. J’ai aussi exposé en Italie, à Rome 
(Complesso del Vittoriano), à Sant Erasmo, très récemment à la triennale de Milan. Je ne parle pas l’italien, mais 
je le comprends… 
L’Italie est un pays particulier, dont il est difficile d’énumérer tout ce qui fait sa splendeur. Mais ce que je retiens, 
c’est que je retrouve en Italie la noblesse de l’ancien, la simplicité, quelque chose de très méditerranéen.  Et ceci 
dans le quotidien. 
Et surtout le franc parler des gens. Je crois que c’est ce qui me fascine le plus. Une façon d’être vrai, de 
s’exprimer pleinement. 
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Récemment, j’ai visité le Maroc, Marrakech et les villes impériales et j’ai été ravi par la beauté, l’histoire, les 
couleurs, les gens ; je crois que tu as, à portée de ta main, tout ce qu’il faut pour nourrir ton inspiration et je 
crois qu’il est important de documenter un monde qui est en train de changer si rapidement. N’est-ce pas, 
Ali ?  
En effet. 
Il faut savoir que, au Maroc, il est très difficile de faire des photos. Les gens sont très réticents à se faire 
photographier. Le fait que je sois marocain, que je parle la langue, et surtout que je sois obstiné, me permet 
d’ouvrir des portes et de réaliser des travaux que peu de photographes peuvent faire. 
Mais mon inspiration première n’est pas de documenter, ni d’archiver un monde en pleine mutation. Ma quête 
n’est autre que la recherche d’une forme de beauté. 
 
En dernier, et pour entrer dans le vif de ton œuvre, je focaliserais l’attention sur les projets les plus 
innovateurs, en te laissant choisir entre “Ouverture”, “Evanescence”, “Al Bidaya”, “Au fil de L’Eau”, Ourika 
mon amour”. Pour le projet que tu choisiras, j’aimerais savoir comment il est né, quelle a été ta source 
d’inspiration, la technique utilisée et si tu es pleinement satisfait du résultat obtenu. 
De façon générale, j’ai choisi presque tous mes thèmes de façon intuitive. 
Etant à la recherche d’une forme de beauté (visuelle), je fais des prises de vue, et dès lors que j’éprouve du 
plaisir ou de l’émotion, j’en fais un sujet de travail. 
Bien sûr, ces thèmes sont nécessairement influencés par les choses qui m’attirent. Ces projets naissent donc de 
ma rencontre avec les espaces —  ainsi qu’avec les gens — que j’aime. 
Maintenant, je pense qu’il est assez réducteur de choisir l’un de ces thèmes et de ne documenter que celui-ci. 
Il serait assurément plus intéressant d’avoir une vision plus globale et de donner sa place (au thème) dans mon 
œuvre. Je commencerai donc par le commencement, littéralement, en arabe : Al Bidaya. 
1 – Al Bidaya : est composé de deux types de photo : la terre et l’eau, origines de la vie. 
2 – Suit le sujet Transparence, qui représente l’homme naissant à partir de terre et d’eau. 
3 – Puis vient : Child’s Opening part 1, qui représente l’enfance innocente et insouciante, où l’enfant est en 
osmose avec son environnement. 
4 – Child’s Opening part 2 : L’enfant grandit et commence à devenir adulte. 
5 – Transhumance, qu’il faut interpréter comme trans, à travers, et humus, sol, terre. Notre passage, notre 
destinée à travers la terre. Les images représentent l’homme qui traverse la vie et mettent en évidence le côté 
éphémère des choses, notre petitesse face à l’immensité, ainsi que le poids de la destinée. 
Au risque d’avoir une vision religieuse, tout commence (et finit) par la terre. 
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6 – Back to Modern Times montre l’homme au travail, mais un homme pris et étranglé dans son quotidien. Qui, 
au final, après évolution, réussit à atteindre un degré spirituel élevé. Thème qui fait aujourd’hui l’objet d’un livre 
qui porte le même titre, Back to Modern Times.   
7 – Ouverture  montre la voie, ou la lumière. 
Puis il y a d’autres sujets, tels que :  
La Joconda, qui représente la mère, centre de toute chose. Celle qui donne naissance. 
Uchisar 1, des visuels composés d’assemblages de photos. Et qui résument ce parcours. 
Evanescence, The Day After, Downtown Memories qui peuvent aisément se glisser dans ce parcours ou cette 
évolution que je cite. 
  
Si tu devais faire un vœu (photographique) pour toi-même, quel serait-il ? 
Que mes photos fassent le tour du monde… 
  
  
Merci, Ali, pour le temps que tu nous as accordé.   
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           VACANZA STUDIO 2015   
 

 

SUMMER VILLAGE LAR–UPS 
dal 27 giugno al 4 luglio 2015 
Villaggio Corte di Cadore (Borca di Cadore – BL) 

 
 
 
 
 
 
Le associazioni Libera Accademia di Roma LAR e Università Popolare dello Sport UPS 
organizzano, in occasione della rassegna Cadore Cori in Festival, una vacanza studio 
dedicata alla cultura, all’arte e al benessere presso il Villaggio Corte, l’ex villaggio ENI 
costruito negli anni ‘60 per volontà di Enrico Mattei.  
Durante il soggiorno sono previste attività aperte a tutti i soci e gli amici  LAR-UPS 
condotte dai docenti delle due associazioni, i quali ci guideranno alla scoperta della: 
fotografia, storia, storia dell’arte, lingua francese, musica, yoga. 

 
Leggi  e scarica il programma completo 
info@accademialar.it  
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La rivista PHOTOSOPHIA è gratuita e viene realizzata grazie al contributo volontario dei redattori e degli autori. 
Chi desidera proporci progetti fotografici per la pubblicazione può spedire il lavoro a photosophia@libero.it  

(caratteristiche tecniche sul sito www.photosophia.it). Il materiale spedito non sarà restituito ma diventerà parte 
dell’archivio photosophia.it. La collaborazione e la pubblicazione sulla rivista è  a titolo completamente gratuito. 
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