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Oltre la fotografia 
 
Cosa spinge una persona a rischiare la propria vita pur di percorre la strada in cui crede? 
Dove trova il coraggio una persona, ancora di più una donna, a continuare a fare un lavoro in un 
mondo omofobo nonostante sia sottoposta a minacce e intimidazioni? 
Me lo sono chiesto tante volte e l’unica risposta plausibile che riesco a darmi è che la vita spesso 
porta ad un bivio in cui “fortunatamente” costringe a scegliere. 
Arrivato ad un certo punto ti convinci che non ci sono alternative, che la tua vita appare priva di senso 
se non porti avanti il tuo pensiero, il tuo compito che in quel momento ti sembra l’unico che valga la 
pena di essere vissuto. 
Ho deciso di dedicare la copertina alla fotografa Letizia Battaglia non solo per rappresentare la 
fotografia italiana internazionale, ma soprattutto quelle persone che credono e hanno bisogno di 
credere che possono farcela a trovare la loro strada per vivere una vita migliore.  
Di Letizia, che ho avuto la fortuna di conoscere durante la rassegna del filmfestival sulla salute 
mentale “lo Spiraglio” al museo MAXXI, mi ha colpito soprattutto la frase in una sua video intervista in 
cui, raccontando dei suoi anni vissuti a Palermo come fotoreporter per il quotidiano L’Ora e 
rammaricandosi di non aver ottenuto abbastanza nelle sue lotte contro la mafia e al costume 
dell’epoca, diceva: “l’errore è stato nella diffidenza che ha fatto esitare”; frase autentica,  in cui  tutti 
almeno una volta ci siamo rispecchiati nel momento in cui abbiamo avuto paura, non credendo nel 
prossimo e senza dare una mano a chi pur ci sembrava ne avesse bisogno. 
Letizia è si una grande fotografa ma è soprattutto una grande persona che con coraggio è riuscita a 
mettere in prima linea se stessa, per fare nella propria vita quello in cui crede. È quindi una persona 
speciale, una persona che non ha mai smesso di amare, anche quando l’umanità l’ha messa alla 
prova; un immagine icona per tutti quelli che si sentono fuori luogo e vivono la ricerca di un 
cambiamento per essere pienamente se stessi, anche attraversando confini lontanissimi. 
Un numero quindi dedicato al coraggio e come sempre alla vita, ma soprattutto a tutti quelli che 
stanno attraversando un momento difficile e hanno bisogno di sapere che non sono soli, ma che 
qualcuno li sta osservando. 
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Testo e foto di Roberto Frisari 

“Penso che tu mi voglia far dire che non c’è speranza, dimmelo che non mi vuoi far dire questo!”. Così esclama 
Letizia Battaglia riferendosi a Palermo e rivolgendosi a Franco Maresco mentre gira un documentario sul suo 
lavoro di fotografa per la grande mostra retrospettiva appena conclusa al MAXXI di Roma. E poi, da donna di 
battaglia prima che fotografa  - nomen omen –, aggiunge “io penso che la mia speranza sia fallace, io penso che 
la invento la speranza, perché lo so che le cose vanno male. Però io voglio, faccio la mia piccola parte”. 
  
Letizia ha dichiarato che “con Palermo c’è sempre stato un rapporto di rabbia e di dolcissima disperazione. La 
sento malata, la sento piena di problemi, la amo moltissimo, mi fa arrabbiare, sento che dovrei andarmene, ma 
io sono morbosamente attaccata a questa città, ancora ho da fare delle cose“. Ed oggi, infatti, alla tenera età di 
82 anni, inizia una nuova avventura con la realizzazione e direzione del “Centro internazionale di fotografia” di 
Palermo, “luogo  aperto alla città ed al mondo, un luogo per unire la storia e guardare al futuro”, come ha scritto 
il sindaco Leoluca Orlando.  
  
Letizia è conosciuta ed apprezzata soprattutto per aver documentato le guerre di mafia in Sicilia per conto del 
giornale l’Ora, dove ha lavorato per 19 anni a partire dal 1974,  diventando la prima fotografa donna di un 
quotidiano italiano. “Non andavamo a fotografare la guerra, eravamo dentro la guerra. Una guerra che ancora 
non sapevamo che avremmo perso” ricorda Letizia. Per queste foto nel 1985 ha vinto (prima donna europea) il 
prestigioso premio internazionale Eugene Smith, Grant in Humanistic Photography.   
  
Ma guai a dirle che è la “fotografa della mafia”, risponderebbe che la definizione è  “insopportabile”, perché 
all’Ora si è occupata di tutta la cronaca (persino dello sport) e poi ha fatto tanti altri lavori, come quello 
dell’editore, di direttore di rivista, amministratrice pubblica, regista, sempre con un forte impegno per la 
legalità, per l’ambiente e per la libertà femminile.  
  
Del resto il suo rapporto con le foto di mafia si trasforma, perché ad un certo punto dentro di lei si rompe 
qualcosa: “Dopo tanti anni di cronaca violenta, di esposizioni, di scegliere le foto tra i morti ammazzati, gli 
arrestati, i feriti, i bambini che piangono, la madre perduta nel dolore del figlio ammazzato, i miei negativi non li 
sopportavo più e non sopportavo più le mie fotografie. La notte io sognavo di bruciare i miei negativi”. Le sue 
foto sulla mafia si sono quindi fermate prima che nel 1992 uccidessero Falcone e Borsellino, perché “non ebbi la 
forza di fotografare questo dolore”. 
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Ma come ha reagito Letizia? Da 
vera artista (lei respinge questa 
definizione, ma è innegabile che le 
sue foto non siano solo quelle di 
un reporter) per distruggere il 
significato delle foto di mafia ha 
realizzato con una tecnica molto 
originale opere intitolate 
“Rielaborazioni” o “Spiazzamenti”.  
Letizia Battaglia ha fatto stampare 
in grande formato alcune fra le 
sue immagini più note di mafia in 
una dimensione nella quale le 
presenze umane diventano di 
grandezza naturale e le ha 
fotografate nuovamente 
inserendo nella scena una 
presenza femminile o un mazzo di 
fiori che interagisce con il vecchio 
soggetto: ad esempio un morto 
ammazzato sullo sfondo e un nudo 
di donna in primo piano.  
  
Spiega Letizia che in queste 
rielaborazioni “il punctum non è 
più il morto ammazzato o il 
bandito arrestato o la miseria 
estrema. Il punctum è quello che 
io oggi metto davanti”. Le vecchie 
foto di mafia non sono più le 
uniche protagoniste e lo 
spettatore viene catturato e 
“spiazzato” dal contrasto tra le 
immagini, che oppongono un 
messaggio di vita, di umanità, alle 
realtà di morte. Vien così creata 
una nuova immagine, con un 
dialogo tra passato e presente.   
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Ho avuto l’opportunità ed il privilegio di poter rivolgere alcune domande a Letizia Battaglia nel corso di un dibattito 
pubblico ed è stato inevitabile partire dalle foto di mafia. Ero stato molto impressionato dal racconto di come 
aveva fotografato Leoluca Bagarella (assassino e mandante di numerosi omicidi) al momento del suo arresto: “ho 
usato sempre il grandangolo e quindi mi dovevo avvicinare molto. Bagarella era così furioso che mi sferrò un 
calcio; caddi all’indietro ma riuscii a scattare.” Letizia aveva aggiunto che, con il teleobiettivo avrebbe potuto 
riprendere con più facilita questa situazione, ma “io ho bisogno di essere vista, di essere sputata magari in faccia, 
ma io devo farlo vedere che sto facendo la foto, cioè alla pari: se io ti fotografo che tu sei in manette non siamo 
alla pari”.   Ho chiesto allora a Letizia di descrivere il rapporto tra lei ed un soggetto mafioso e la risposta fa già 
comprendere che persona straordinaria sia, perché  tranquillamente afferma “una cosa che non mi piace è l’odio, 
non sono cattolica ma dopo tanti anni sono riuscita ad imparare cos’è il perdono: è una cosa bella e mi piace, io 
lotto contro queste persone, ma non voglio il loro male, voglio solo che smettano di farci del male. Avrei forse 
voluto fotografare cose d’amore piuttosto che di guerra, ma vivevo a Palermo. 



Le mie foto sono dure perché i fatti sono duri ma 
io non mi avvicinavo con durezza, io raccoglievo 
la durezza. Ho tentato di fotografare i mafiosi 
restituendo loro qualcosa di mio anche, perché 
in qualche modo essendo lì, a Palermo, quelle  
erano creature siciliane, palermitane ed io 
dovevo capire perché avveniva questo, perché 
qualcuno uccide un'altro.“  
  
La seconda domanda ha riguardato 
un’esperienza meno nota, ma sicuramente di 
grande importanza nella vita di Letizia, e cioè il 
suo volontariato al manicomio di Palermo.  
Letizia non si fa negare e racconta che “mentre 
fotografavo all’Ora ho fatto una scuola di teatro 
e volevo portare in manicomio quello che avevo 
imparato. Inizialmente il permesso mi è stato 
negato perché avevano paura che come 
giornalista denunciassi le gravi storture che si 
verificavano. Ma poi - insieme al mio compagno 
e ad una mia figlia - ho fatto volontariato in un 
reparto di schizofreniche e di epilettiche e in un 
secondo momento mi hanno anche permesso di 
fotografare e girare filmati. 
E’ stata un’esperienza durissima, addirittura 
“puzzolente” (in bagno non avevano la carta 
igienica o il sapone), ma con i ricoverati ho 
vissuto due anni fantastici, esaltanti, uno dei 
periodi più belli della mia vita, più bello di un 
grande amore: la loro follia era infatti un 
nutrimento per me, donna inquieta. ” 
Questi ricordi la turbano ancora profondamente.  
Ho visto Letizia mentre incontrava una comunità 
terapeutica di malati psichiatrici al MAXXI   
(nell’ambito del “7° Filmfestival della salute mentale” che si svolgeva in contemporanea alla sua mostra fotografica, 
vedi altro articolo in questo stesso numero della rivista) per guardare e commentare insieme a loro le sue foto e ad un 
certo punto è stata costretta a scappare via perché i ricordi la avevano sopraffatta. Del resto Letizia vive sempre 
intensamente e sino in fondo le sue esperienze: mentre era impegnata nell’ospedale psichiatrico riuscì a portare a casa 
sua una ragazza schizofrenica, tenendola con sé  “ sino a quando ha deciso di non guarire ed è voluta tornare 
nell’ospedale psichiatrico.” 
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Con l’ultima domanda a Letizia 
Battaglia cerco di ritornare alla 
sua volontà di fare qualcosa per 
il futuro di Palermo, nonostante 
il suo pessimismo della ragione, 
e le chiedo come sarà il “Centro 
internazionale di fotografia”.  
Da entusiasta inveterata, 
risponde subito  “Vorrei che 
fosse il più bello d’Europa.  E’ un 
sogno che porto avanti da 5 
anni:  tirare fuori dai pub, dalle 
strade, dalla droga o dall’alcool i 
nostri giovani per entusiasmarli 
intorno a qualcosa. La fotografia 
è “un imbroglio” perché non 
basta una mostra fotografica, 
ma sarà un luogo dove si balla, 
si canta, si fa musica, si esprime 
poesia.  Vuole essere una 
risposta (non l’unica) per lottare 
contro il silenzio dell’incultura, 
della violenza della burocrazia e 
dell’inutilità che ci circonda. 
Voglio eliminare il silenzio che 
vivono i nostri ragazzi, perché 
c’è bisogno di stare insieme e 
ricostruire un poco di felicità.”  
Cosa altro potrebbe essere 
aggiunto al programma di 
questa donna straordinaria?  
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 DARIO CARLONE                                 Photo & Riflessioni 
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Fuori dalla normalità 
 
“Farneticava. Principio di febbre cerebrale, avevano detto i medici; e lo ripetevano tutti i compagni 
d’ufficio, che ritornavano a due, a tre, dall’ospizio ove erano stati a visitarlo”: così Luigi Pirandello ci 
ripropone la storia di certo Belluca, impiegato modesto, ligio, solerte, puntuale, ineccepibile nel suo 
lavoro, che un bel giorno si ribellò al suo capoufficio.  
Perché mai farneticava Belluca? Farneticare= burnout [pronuncia: bernaut]. 
Segnaliamo in questo pezzo scritto a due mani una probabile chiave di lettura. 
Un esempio di quanto l’inglese possa risultare incisivo nella sua sinteticità è fornito proprio da questo 
termine. 
Il vocabolo è intraducibile nella nostra lingua perché è una forma verbale “frasale”, accompagnata cioè 
dall’avverbio/preposizione out: il significato originario “bruciare”, ampliato dalla particella out 
[pronuncia: aut] (letteralmente “fuori”), può equivalere all’italiano “esaurire, estinguere, fondere”. 
Più che sul verbo interessa soffermarsi sul “fuori”. Fuori da che cosa? Fuori uguale esteriorità, fuori 
uguale visibile, riconoscibile? Fuori dalla normalità? E soprattutto, “fuori perché”? 
“Sono out”: un’espressione sempre più ricorrente, nella quale lingua italiana e idioma inglese coesistono, 
ma chi la fa da padrone è la particella out, lì collocata ad indicare una condizione di disagio e di 
emarginazione, un essere o sentirsi fuori. 
Prigioniero del suo lavoro e della sua famiglia opprimente e soffocante, “circoscritto” dice Pirandello, 
Belluca ha improvvisamente compiuto delle “stranezze”, così giudicate dagli occhi estranei dei colleghi. 
Perché? Perché a spazzar via la paralisi del quotidiano di quest’uomo è intervenuto un evento 
apparentemente banale, ma capace di resuscitare nel protagonista il desiderio di una possibile vita 
“altra” e l’evasione dalla “miseria di tutte quelle sue orribili angustie”: il fischio di un treno (la novella 
titola “Il treno ha fischiato”). Poter viaggiare, anche solo con l’immaginazione, dalla camera di casa, o 
dall’ufficio a Firenze, Bologna, Torino, Venezia, Siberia, Congo. 
Dopo un’esistenza spesa a rispettare orari e compiti, senza mai esserne gratificato, Belluca si è ribellato 
alle convenzioni. Ma agli occhi degli altri ciò appare un farneticare. 
Chi è l’esaurito, il fuso, il bruciato? Colui che, preso da un eccessivo e smodato senso del dovere e 
contemporaneamente dall’impossibilità di gestire con equilibrio le proprie energie mentali, alla fine è 
burnout.   
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Foto Pierre-Yves Beaudouin – post produzione Silvio Mencarelli  



14 PHOTOSOPHIA 24 

Verrebbe quasi di essere felici! Pensavamo di essere un popolo di scioperati e invece scopriamo che in 
ambito lavorativo tanti si danno da fare più del dovuto. 
Attenzione! La condizione interessa quelle categorie di lavoratori esposte più di altre al contatto con 
persone che si trovano in una situazione di “svantaggio”. Le diadi a rischio? In elenco: medico-paziente; 
impiegato-utente; operatore di comunità di accoglienza-ospite; insegnante-alunno. 
È il farsi carico, anche fuori dell’ambito lavorativo, “dei problemi degli altri” che a lungo andare sfibra. 
Come non ricordare Agilulfo Emo Bertrandino dei Guildiverni e degli Altri di Corbentraz e Sura, armato 
cavaliere di Selimpia Citeriore e Fez, meglio conosciuto come  il cavaliere inesistente, di Italo Calvino? 
Una corazza vuota, tenuta insieme da una grande forza di volontà, unica virtù che gli fa svolgere il 
proprio lavoro in maniera impeccabile, seguendo e ricordando alla lettera ogni regola ed eseguendo 
qualsiasi ordine gli venga comandato senza indugi e senza risparmiare critiche a colleghi e sottoposti, 
fatto che lo rende non poco antipatico. 
“La più piccola manchevolezza nel servizio dava ad Agilulfo la smania di controllar tutto, di trovare altri 
errori e negligenze nell’operato altrui, la sofferenza acuta per ciò che è fatto male, fuori posto…”. 
Gli ambiti di osservazione sono molteplici: dalla corsia di ospedale nella quale è possibile individuare il 
medico solerte sì ma anche troppo esigente, agli istituti scolastici dove l’insegnante che ha stima del 
proprio “ruolo” viene etichettato come pedante e poi lo diventa, perché emarginato ed isolato, agli 
uffici aperti al pubblico, nei quali al ridanciano e barzellettaro di turno si affianca chi si fa in quattro per 
eseguire non solo il suo compito ma anche quello di chi… si mostra troppo allegro. 
Riepilogando: chi risulta incapace di conciliare il lavoro e la vita personale è burnout. Guai se fuori dal 
lavoro un medico non riuscisse a superare il coinvolgimento emotivo dinanzi ad un caso disperato, guai 
se un addetto all’ordine pubblico si facesse carico di situazioni incontrate alla fine del suo turno di 
lavoro. Facile a dirsi. Ma come fare? Ritagliandosi ogni minimo spazio per coltivare relazioni ed interessi.  
Oggi il luogo di lavoro, per quanto interessante e gratificante possa essere, vede trionfare individualismi 
e protagonismi, quando non addirittura la prevaricazione. Dove sono finiti il dialogo, lo scambio 
reciproco di idee e di esperienze? 
Ciò che più spaventa, in Belluca e in Agilulfo, è il sentimento di solitudine che accompagna le loro 
esistenze, spese esclusivamente al servizio di altri; esistenze mai adeguatamente apprezzate, anzi 
schernite e ridicolizzate.  
Vittime di un esagerato ed esasperato senso del dovere, come i tanti contemporanei burnout. 
P. S. Perché non leggere (o rileggere) questa estate la novella Il treno ha fischiato di Luigi Pirandello e il 
romanzo Il cavaliere inesistente di Italo Calvino?  

Per gentile concessione de “la fonte” Periodico  
                                                
 

http://www.lafonte2004.it/
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ROBERTO CONTE                        Photo & Architettura 
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Intervista di Silvio Mencarelli 

Apprezzo molto tutte le tue foto di architettura ma in particolare mi piace nel tuo sito la gallery "Abandoned 
Places", cosa t'inspira nel cercare la bellezza in un posto abbandonato? 
Sono ormai più di dieci anni che esploro con una certa regolarità luoghi abbandonati di qualsiasi tipo, come 
fabbriche, ville, hotel, basi militari, ospedali psichiatrici e molto altro, e continuo a subirne l'attrazione e il fascino 
(nel mio sito ho pubblicato solo una selezione delle mie immagini, molte di più sono visibili su Facebook o 
Instagram). Personalmente sono stato influenzato moltissimo dall'estetica delle incisioni di Piranesi e da alcuni 
fotografi che si sono cimentati prima di me e in modi diversi nel ritrarre questi spazi e, vivendo in una zona dove 
c'erano parecchie aree industriali dismesse, non è stato difficile iniziare questo percorso. L'esplorazione di questi 
luoghi dimenticati porta davvero a scoprire una moltitudine di storie visive, che cambiano anche molto in base al 
posto in cui ci si trova ma che sono tutte accomunate dallo scorrere del tempo (un concetto che diventa quasi 
visibile direttamente, specialmente in quei posti in cui la natura si sta lentamente riprendendo il possesso degli 
spazi), dal silenzio e in un certo senso dalla malinconia. Si tratta peraltro di un tipo di fotografia che è ormai 
diventato sostanzialmente un genere a sé visto il modo in cui si è recentemente diffuso, a volte in modo fin 
troppo violento e mercificato a mio modo di vedere, che poco ha a che fare con la discreta bellezza dei luoghi 
abbandonati. 
 
Non inserisci mai l'elemento umano nelle tue immagini, i tuoi luoghi sembrano città fantasma e in realtà 
sembrano tutti luoghi abbandonati ma perfetti, dove nulla è fuori posto; se tu che togli gli umani e gli 
eventuali elementi di disturbo in post produzione oppure cerchi orari, momenti e location appropriate? 
Ci sono casi in cui inserisco persone in modo consapevole, altri in cui lo faccio ma solo strumentalmente al fine di 
dare un'idea delle dimensioni di un edificio e altri in cui è inevitabile che ci siano visto il sovraffollamento dei 
luoghi. In genere però è vero, cerco sistematicamente di evitare di ritrarre elementi umani per impedire che il 
vero soggetto delle mie fotografie, ossia le architetture, vengano percepite come uno sfondo (una dinamica 
mentale spesso automatica vista l'importanza percettiva della figura umana). A volte una semplice sagoma 
umana anche se occupa una parte ridotta del campo visivo raccoglie molta più attenzione dell'intero edificio ed è 
quindi delicato decidere se inserirla o no, un punto di vista che condivido con il grande e compianto fotografo di 
architetture milanese Gabriele Basilico. Non seleziono tuttavia gli orari in cui fotografare in base alla presenza o 
all'assenza delle persone, ma a seconda della luce e del modo in cui interagisce con gli edifici. Piuttosto, cerco in 
genere di attendere pazientemente il momento in cui la visuale è libera per scattare. 
 

http://www.facebook.com/ilcontephotography/
http://www.instagram.com/ilcontephotography/
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Chiesa protestante abbandonata in Polonia. © Roberto Conte 
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La moschea Sancaklar di Istanbul, di Emre Arolat (2012). © Roberto Conte 

Perchè ami la fotografia di architettura? 
Riassumendo molto: perché amo l'architettura (pur non essendo architetto), perché amo riuscire a interpretare le 
linee degli edifici in modo creativo, perché mi permette di dare una direzione molto precisa alla mia voglia di 
conoscere cose nuove e perché amo viaggiare! In un certo senso la fotografia è il propellente della mia curiosità. 
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Nucleo Direzionale a Roma, di Pietro Barucci (1959). © Roberto Conte 

Quanto incide la post produzione nei tuoi scatti migliori? 
Penso che la fotografia di architettura, forse ancora maggiormente rispetto ad altri mondi fotografici, sia pesantemente 
connotata dalla composizione e dalla luce. Sicuramente la post produzione è un potentissimo alleato nel migliorare il 
risultato finale e renderlo il più preciso possibile, è innegabile, ma non può fare miracoli per così dire "retroattivi". Le 
migliori fotografie di architettura sono per forza di cose ben pensate a monte, ben composte e ben realizzate in fase di 
esecuzione. 
 
Che formazione fotografica hai e che attrezzature usi? 
Sono completamente autodidatta e utilizzo reflex full-frame con lenti decentrabili e grandangoli. 
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Hai sempre lavorato nel campo della fotografia di architettura? 
Per quanto riguarda l'attività fotografica ho fatto raramente excursus al di fuori dell'ambito architettonico. Rispetto a 
quando creo immagini, tuttavia, in qualità di fruitore di fotografie sono quasi un'altra persona, ad esempio mi 
piacciono molto la street photography e i reportage. Penso che tutto quello che osservo vada comunque a confluire 
nel mio bagaglio culturale e visivo generale, da cui più o meno consapevolmente attingo quando sono io a premere il 
pulsante dell'otturatore. 
 

La stazione di Reggio Emilia AV Mediopadana, di Santiago Calatrava (2013). © Roberto Conte 



Scuola dei pionieri, costruiuta in epoca sovietica in Georgia e attualmente in stato di abbandono. © Roberto Conte 
 

Hai uno stile molto definito che favorisce e valorizza indubbiamente il lavoro architettonico ma sembra mettere in 
secondo piano la creatività del fotografo a favore della tecnica, che ne pensi? 
Penso di vederla in modo diverso! Personalmente credo che siano davvero molti i linguaggi e i registri visivi che possono 
essere selezionati e utilizzati in modo differente quando ci si occupa di fotografare e di valorizzare le architetture. 
Possiamo adottare uno stile più rigoroso e asettico, oppure inquadrare i soggetti con inquadrature più ardite e 
dinamiche (un po' come faceva lo stesso Alexandr Rodchenko e i fotografi della cosiddetta Neues Sehen ormai un 
secolo fa). Possiamo ricercare geometrie minimali, a volte sconosciute agli stessi progettisti, oppure cercare di leggere 
gli edifici stessi all'interno del loro contesto urbano. E ancora, possiamo avere effetti anche completamente diversi a 
seconda del tipo di condizioni meteorologiche o dell'orario della giornata in cui decidiamo di fotografare 
un'architettura, oppure possiamo accentuare la monumentalità oppure la grazia di un edificio, la sinuosità di una scala o 
la rigidità di una facciata. Quelle che ho elencato sono solo alcune delle molte leve non necessariamente tecniche ma in 
cui il fotografo interviene in modo diretto e potente, per "raccontare qualcosa" anche attraverso immagini di 
architettura. 
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Il centro sportivo Mülimatt a Windisch, Svizzera, dello Studio Vacchini (2010). © Roberto Conte 
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Il Grattacielo Pirelli di Milano, di Gio Ponti (1956-1960). © Roberto Conte 
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Vivi esclusivamente di fotografia oppure fai anche un'altro lavoro? 
Come dicevo in precedenza fotografo da parecchi anni: per molto tempo è stata esclusivamente una grande 
passione, per un certo periodo è stato un secondo lavoro ma solo in tempi relativamente recenti ho deciso 
occuparmi esclusivamente di fotografia. In passato ho lavorato molto nel mondo delle Public Relations, l'ultimo 
mio impiego da dipendente, in particolare, è stato in qualità di account manager in un'agenzia di comunicazione di 
Milano. 
 

Sanatorio abbandonato in Italia. © Roberto Conte 



I Bežanijski Blokovi di Belgrado, in Serbia, costruiti da by Darko Marušić, Milenija Marušić e Milan Miodragović nel 1973. © Roberto Conte 

Che consiglio daresti a chi desidera cimentarsi nel campo della foto di architettura? 
Guardare tanto, non solo fotografando ma anche frequentando mostre, leggendo libri e riviste, osservando il lavoro 
altrui e porsi sempre domande su quello che stiamo vedendo cercando di affinare il proprio senso critico. Allenare 
l'occhio il più possibile insomma, una cosa secondo me fondamentale per chiunque si debba occupare di fotografia, 
ma che a volte è messa in secondo piano da una sorta di feticismo tecnologico per cui le macchine fotografiche non 
sembrano quasi più un mezzo ma diventano il fine stesso della passione fotografica. 
 

Qual'è il tuo luogo e la tua città ideale? 
Domanda difficile! Di città reali preferite ne ho fin troppe, anche se ho un rapporto sicuramente speciale con Roma e 
Berlino, seguite comunque da moltissime altre. La mia città ideale è sicuramente un luogo facilmente percorribile, con 
molta storia e che abbia una quantità inesauribile di angoli (architettonici e non) da poter scoprire, fotografare e 
interpretare. 
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Fino al al 29 luglio la Biblioteca 
Vilfredo Pareto dell’Università 
degli Studi di Roma “Tor Vergata” 
(Facoltà di Economia), ospiterà la 
mostra fotografica “Identità e 
Memoria dei luoghi abbandonati” 
sull’archeologia industriale con le 
foto di Roberto Conte. 
 
Fabbriche, manicomi, ospedali 
abbandonati, apparentemente 
dimenticati da tutti, possono 
essere luoghi interessanti da 
visitare e da fotografare, e non 
soltanto esempi di degrado: da 
questa prospettiva prende le 
mosse la passione che unisce un 
gruppo di fotografi dilettanti la cui 
attività fotografica si affianca al 
recupero delle informazioni 
storiche sui luoghi. Da questo 
progetto nasce LostItaly, che da 
oltre un decennio esplora siti 
abbandonati sul territorio 
nazionale, con l’intento di creare 
una sorta di memoria collettiva di 
un mondo che piano piano va 
scomparendo, e le cui tracce 
sopravvivono soltanto in queste 
“macerie” dimenticate. Le foto più 
significative raccolte in questi anni 
sono diventate una mostra, 
ospitata dal 29 marzo al 29 luglio, 
nella biblioteca Vilfredo Pareto 
della Facoltà di Economia 
dell’Università di “Tor Vergata”, 
visitabile tutti i giorni, esclusi il 
sabato, dalle 10 alle 19. 
Ingresso gratuito. 
 

http://www.lostitaly.it/site/la-mostra-di-lostitaly/


BIO: Roberto Conte è nato nel 1980 a Monza, dove vive tuttora dopo alcune esperienze a Roma e Berlino. Ha 
iniziato a fotografare nel 2006 esplorando fabbriche dismesse nel milanese, per poi ampliare sia la tipologia di 
luoghi abbandonati (come ville, hotel, basi militari e ospedali psichiatrici), sia l'ambito geografico, arrivando ad 
esplorare oltre all'Italia luoghi dimenticati in molti Paesi in Europa e oltre. 
Nel corso degli anni ha sviluppato un crescente interesse nel campo della fotografia di architettura, in particolare 
per le architetture del XX secolo, dalle strutture razionaliste al modernismo del dopoguerra fino alle opere 
contemporanee. Ossessionato dalle molteplici applicazioni di un materiale plastico come il cemento, negli ultimi 
anni ha approfondito i fenomeni del brutalismo e del modernismo socialista, con diversi viaggi di esplorazione 
fotografica. Nell'agosto del 2016 ha esposto le sue immagini in una mostra personale a Togliatti, in Russia, e nel 
2015 ha vinto la seconda edizione dell'Eurostars Berlin Photography Competition. Collabora con enti accademici e 
studi d'architettura e le sue foto sono state pubblicate su diverse testate online e cartacee tra cui Domus, ArchDaily, 
AD, Divisare, Repubblica, oltre a numerosi libri tra cui i recenti "This Brutal World" (editore Phaidon Press) e 
"Concrete Concept" (editore Frances Lincoln).  
www.robertoconte.net  FACEBOOK – INSTAGRAM 

http://www.robertoconte.net/
https://www.facebook.com/ilcontephotography/
http://www.instagram.com/ilcontephotography


ROBERTO FRISARI                                    Photo & Terapia 
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Nella seconda metà del secolo scorso le foto che rappresentano la malattia mentale hanno a volte svolto una 
funzione fondamentale, favorendo grandi ed importanti riforme sociali.  Basti pensare agli scatti di Gianni 
Berengo Gardin (recentemente ripubblicati dall’editore “Contrasto” con il titolo “Manicomi”) che per la prima 
volta documentò quello che avveniva in un manicomio e sollevò un’indignazione così forte che contribuì a 
favorire l’approvazione nel 1978 della legge 180, con quale si poterono chiudere  i manicomi.   
Cosa rimane dello shock provocato da queste fotografie ? Oggi si tende rappresentare la malattia mentale senza 
ingabbiarla di nuovo, cercando di mettere da parte ogni retorica, anche liberatoria, ed abbassando il tono e lo 
sguardo. I malati di mente non vengono più presi in considerazione come categoria omogenea, da segregare o 
liberare in blocco, ma sono costituiti da tante storie personali, individuali, spesso uniche e divergenti tra loro.  In 
questo humus anche il cinema non è stato alla finestra: senza riandare ai film del lontano passato, basti ricordare 
quel che significò nel 1976 la denuncia di “Qualcuno volò sul nido del cuculo”, che dette vita in tutto il mondo ad 
una forte critica alle condizioni in cui erano tenuti i malati. 
Che anche il cinema (oltre alla fotografia) abbia ormai un legame stretto con la salute mentale non è quindi una 
novità. Non era invece ancora presente, tra tanti filmfestival tematici, un’iniziativa dedicata al cinema della 
salute mentale.  A colmare questa lacuna ha pensato l’iniziativa dello “Spiraglio Filmfestival della salute mentale”, 
giunto quest’anno ormai alla sua settima edizione, che si svolta dal 31 marzo al 2 aprile. 
Il festival, come nelle edizioni precedenti, si propone di raccontare per immagini il mondo del disagio e della 
salute mentale e favorire la visibilità di film meritevoli che difficilmente troverebbero spazio in sala e sono spesso 
condannati ad una scarsa diffusione anche su altri mezzi.  
“Lo Spiraglio” è un progetto romano ideato dal Centro Diurno Palestro e promosso da Roma Capitale e dalla 
Regione Lazio attraverso la ASL ROMA1 in collaborazione con il MAXXI, che per il terzo anno ha anche ospitato la 
rassegna.   
 

Come sono le immagini dei matti? In 
passato, agli albori della fotografia, il 
pazzo spesso era considerato il “cliente” 
ideale del fotografo perché si comportava 
in modo spontaneo e non si faceva 
riprendere in atteggiamenti tipici del 
ritratto borghese (petti rigonfi, sguardi 
fieri) che i “sani” mostravano davanti ad 
un obiettivo. 
 

Come si rappresenta il disagio mentale? 
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“Sempre più il Museo del XXI secolo - scrive Stefania Vannini, 
responsabile Ufficio Public Engagement del MAXXI - deve 
qualificarsi come un luogo accogliente, spazio di socializzazione e 
stimolo per la crescita personale della collettività, per tutti. E’ un 
obbligo per un’istituzione sviluppare una visione della cultura 
inclusiva e accessibile. Questi obiettivi il MAXXI persegue con 
l’intento di coinvolgere e stimolare la partecipazione attiva di 
persone le cui fragilità rendono più restie ad avvicinarsi al 
museo.“ 
Sono gli stessi autori a presentare i propri film che indagano 
patologie dichiarate e disagi psichici di persone di ogni età e 
ambiente sociale. Numerosi gli incontri e i momenti di 
approfondimento, oltre alle proiezioni per le scuole.  Dal 2011 al 
2017, il Festival ha ospitato importanti artisti quali, tra l’altro, 
Giulio Manfredonia, Marco Bellocchio, Alba Rohrwacher, Carlo 
Verdone, Sergio Castellitto, Sergio Rubini e Paolo Virzì.  Le opere 
che sono state premiate nell’edizione 2017 si possono trovare su 
http://lospiraglio.altervista.org/premi-vii-edizione.html.  
“Credo che uno dei meriti del nostro festival – ha detto Franco 
Montini, critico cinematografico e direttore artistico del Festival - 
sia stato quello di abbattere quella sorta di aprioristica diffidenza 
che c’è nei confronti della parola “disagio”, della malattia 
mentale, della salute mentale” ed ha aggiunto  che “ credo che in 
realtà la malattia mentale, il disagio, le ossessioni, le fobie, si 
raccontino molto più facilmente attraverso il linguaggio delle 
immagini che attraverso altri tipi di linguaggio, come il linguaggio 
scritto, il linguaggio verbale. “ 
Sono stati proiettati film che affrontano il tema degli ospedali 
psichiatrici criminali (che ancora esistono), altri raccontano le 
difficoltà e il disagio delle persone che lavorano in questo settore 
e ci sono film su personaggi, chiosa  il direttore artistico “un po’ 
ai limiti, certamente inconsueti, ma con una loro ricchezza e che, 
spesso, ci indicano dei modelli di vita che possono essere 
assolutamente alternativi ma che forse ci aprono delle 
prospettive assolutamente inedite nei nostri progetti di vita.”  
I film proiettati al festival dimostrano anche che la tematica del 
disagio psichico si possa raccontare non solo in modo 
drammatico e riflessivo ma, a volte, anche in maniera ironica, 
divertente, leggera, senza che i film risultino superficiali. 
 

http://lospiraglio.altervista.org/premi-vii-edizione.html
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 GIANNI AMADEI                                             Photo & Sogno 

30 PHOTOSOPHIA 24 

La Scarzuola: a passeggio dentro un sogno 
Progetto Fotografico del Circolo Photosophia 

Foto Gianni Amadei 
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La Scarzuola: il nome e un po’ di storia 
 
La località prende nome dalla “Scarza” una pianta palustre ancora oggi utilizzata per impagliare le sedie che S. 
Francesco utilizzò per costruirsi una modesta capanna quando,  nel suo peregrinare, giunse in questo luogo in cerca di 
un riparo, correva l’anno 1218. Proprio in ricordo del passaggio di San Francesco, sul finire del 1200, presso la Scarzuola, 
i Conti di Marsciano vi eressero una chiesa e un convento affidati ai Frati Minori, che vi rimasero fino agli ultimi anni del 
‘700, quando ne diventano i proprietari i Marchesi Misciatelli di Orvieto. Nel 1957 il celebre architetto milanese Tomaso 
Buzzi,  uomo di grande cultura, ne acquistò la proprietà creandovi la sua città ideale e surreale facendone una metafora 
dell’esistenza. 
La Scarzuola si trova in località Montegiove, una frazione a pochi minuti dal comune di Montegabbione (Tr), a circa 500 
mt di altitudine ed è facilmente raggiungibile per chi viene dall’autostrada A1, si esce al casello di Fabro e proseguendo 
per Fabro Scalo, Montegabbione, Montegiove  seguire le indicazioni   per   la   Scarzuola 

Foto Giusy Dari 



Chi era Tomaso Buzzi (tratto dal Blog di 
Antonio Tombolini) 
 
Nel 1956 Tomaso Buzzi compra un 
convento ridotto a rudere nei pressi di 
Orvieto: la Scarzuola. 
Inizia a lavorare freneticamente al progetto 
della sua città ideale e da vita a una delle 
più incredibili, inaspettate, straordinarie 
fantasie architettoniche realizzandola, 
trasferendosi a vivere in questo luogo 
passando in cantiere con gli artigiani del 
luogo gran parte del suo tempo, 
interpretando i suoi schizzi realizzati a due 
mani (disegnava e correggeva con la destra 
e la sinistra contemporaneamente), dando 
vita a un percorso in cui verde, acqua, 
fuoco, terra, vita e morte, divini e mortali si 
integrano. Una summa onirica e 
coinvolgente di tutto il suo sapere 
architettonico, ma anche filosofico storico e 
sapienziale (che divulga la sapienza sotto 
forma di massime, di parabole, di enigmi). 
Ci lavora fino al 1976. Nel frattempo, 
sgomento di fronte a quest’opera, 
l’establishment culturale e accademico 
immediatamente e come un sol uomo, 
emargina Tomaso Buzzi e le sue stramberie. 
Buzzi lascia incompiuta un’opera 
incompiuta per sua natura. E’ Marco Solari 
– della cui insostituibile guida chi voglia 
visitare la Scarzuola non può assolutamente 
privarsi! – a riprendere in mano i suoi 
disegni, e a proseguire l’opera, e ad 
introdurre con pericoloso entusiasmo i 
visitatori ai misteri di questo straordinario e 
teatrale percorso di meditazione e di 
iniziazione. 
 
 
 

“Sono andato a visitare un giardino. Ne sono uscito diverso, e non mi era mai accaduto. Adesso siete avvisati, fate voi”. 

Foto  Elisabetta Tufarelli 

http://www.archimagazine.com/bbuzzi.htm
http://www.archimagazine.com/bbuzzi.htm
http://www.archimagazine.com/bbuzzi.htm
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La cittadella surrealista  di Buzzi raccontata da Marco Solari 
 
Lo stesso Buzzi cercò di spiegare il suo lavoro alla Scarzuola, da molti considerato eccessivamente eccentrico, a 
quelli che erano stati fino ad allora i suoli committenti “nel mondo reale” e che adesso non lo riconoscevano più: 
“quando sono con voi sono vestito e in cravatta; quando sono qui, alla Scarzuola, sono nudo, e questo voi non 
potete sopportarlo. (……) Pur vivendo in mezzo alla gente del Bel Mondo quasi come uno di loro e lavorando per i 
committenti in modo serio e professionale, in verità io vivo una vita di sogno, segreta, in mezzo alle mie carte, i 
miei disegni e le mie pitture, le mie sculture. E anche la Scarzuola diventa sempre più in pietra viva, il mio sogno 
ad occhi aperti, sempre più vasto e complesso, e ricco di significati reconditi, di allusioni, di metafore, di 
“concetti”, di trovate, grandi e piccole, di segreti, di allusioni, echeggiamenti, fantasie, cristallizzazioni, 
incrostazioni, ricordi, (Tomaso Buzzi).  

Foto  Aldo Capece 



Marco Solari nipote di Buzzi 
ereditò questo singolare 
eremo nel 1982. Quando 
arrivò per la prima volta, 
vide la città sacra e quella 
profana assediate dall’erba, 
semisepolte dalla natura 
rigogliosa dei luoghi. Da 
allora, come un archeologo, 
ha scavato per anni, con 
pazienza nell’enorme mole 
di appunti che Tomaso 
aveva conservato nel suo 
rifugio segreto. E ha 
preservato e completato i 
progetti di Buzzi con un 
lavoro fedele e rigoroso che 
lo ha impegnato per tre 
decenni.  
Adesso, grazie a Solari, 
prigioniero come gli 
incuriositi turisti di un 
giorno del sogno di Tomaso, 
la Scarzuola parla ancora.   
E’ lui infatti a guidare i 
visitatori nel mondo segreto 
del geniale architetto, 
accoglie i turisti nascosto 
dietro grandi occhiali scuri  
con in mano i disegni 
originali di Buzzi, che ora 
sventola in alto come una 
bandiera e ora nasconde 
dietro la schiena, irride e 
stupisce di continuo 
l’uditorio, con frasi 
lapidarie, improvvisi silenzi 
e domande che rimangono 
sospese in aria. 

Foto Carlo D’Andria 
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La visita di questa struttura inizia, nei pressi della "Fontana del Tempo" alla cui guardia è posta la statua di un 
leone, con un'entrata con tre porte: quella "Gloria Dei", che conduce al Convento e simboleggia la vita spirituale e 
di rinuncia; quella "Gloria Mundi", che arriva ad un vicolo cieco e rappresenta la ricchezza e la vita materiale, che 
tuttavia appunto non porta a nulla; infine la terza porta, quella della strada dell'amore o infinito, che conduce ad 
una fontana e all'acqua, simbolo della vita. 
Superate queste entrate particolari, si arriva al "teatro", costituito da sette "palcoscenici" e relative architetture. 
Quello principale simboleggia una nave, su cui si erge l'Acropoli e diverse costruzioni che ricordano il Partenone di 
Atene, il Colosseo e l'Arco di Trionfo. 

Foto Mario Momella 

http://www.umbriatouring.it/passeggiare-dentro-un-sogno-la-magia-della-scarzuola/
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Nei pressi vi si trova il "Teatro dell'Arnia", da cui poi si può arrivare alla "Torre del Tempo" e al "Tempio della 
Madre Terra", dove troneggia un busto femminile gigantesco, appunto chiamato la "Gigantessa". Questa, a sua 
volta, è messa a guardia della "Porta della Scienza e della Tecnica" e della "Porta dell'Arte e della Fantasia". 
Proseguendo lungo il cammino si attraversa la "Bocca della balena di Giona" e si giunge alla "Torre della 
Meditazione e della Solitudine", per poi arrivare alla "Porta dell'Amore", dove si può scorgere la scritta "Amor 
vincit Omnia". Arrivati su una collinetta, si possono ammirare un piccolo tempio di "Flora e Pomona" ed un 
"Teatro Acquatico", per poi ritrovare il "Teatro di Ciparisso". 
Nei pressi di questa struttura scorgiamo la "Torre di Babele", che include una struttura piramidale, la "Scala 
musicale delle Sette Ottave" e la "Scala a chiocciola del Sapere". Qui termina un percorso, davvero singolare, 
fatto di architetture ed elementi sacri e profani mischiati ad elementi magici e massonici. 

Foto Alba Guardati 



La Grande Madre erutta 
dal collo schizzi metallici 
di “lava” 
Tomaso vagheggiava di 
rappresentare al 
tramonto nella sua 
surreale città “Il flauto 
magico” di Mozart, 
l’opera che sentiva più 
vicina allo spirito della 
sua creazione: un 
viaggio in musica 
“attraverso la notte, 
verso la luce”.  
Dopo il percorso dei 
teatri, al fondo di una 
discesa, un mostro di 
pietra attende il 
viaggiatore, che viene 
inghiottito dalla grande 
bocca di una balena con 
le fauci spalancate. 
Flutti tufacei simulano 
l’acqua nella metafora 
della morte e della 
resurrezione. Da Giona a 
Pinocchio, ogni rito 
iniziatico richiede un 
passaggio di sofferenza. 
E l’uomo, spesso 
chiamato a compiti più 
grandi di lui, deve 
essere capace di 
affrontare il dolore, 
forma della conoscenza. 

Foto Carlo D’Andria 



La Torre della colonna rotta è un 
luogo di meditazione, con sedili 
all’interno, è il momento in cui l’Io 
recupera i suoi brandelli dispersi e 
prova ricucire se stesso. Attese, 
ansie, paure e desideri si sono già 
mescolate molte volte nel viaggio 
allegorico sulle soglie di tanti 
palazzi sconosciuti. Ma il percorso 
di ascesi continua: dalla morte alla 
vita, dal buio alla luce, dalla terra 
all’aria, dalla materia allo spirito. 
Adesso si può affrontare la ripida 
Scala della Vita, fiancheggiata da 
alte e ordinate colonne. E man 
mano che si sale cambia la visuale 
e l’orizzonte sulle cose, che 
appaiono sempre più chiare e 
distinte, come i frontoni, le guglie, 
le cupole e i tetti dell’acropoli che 
scintilla sulla vicina collina. Alla 
fine della salita ci attende una 
porta con il motto della 
Gerusalemme celeste: ” Amor 
vincit omnia”. L’amore vince ogni 
cosa. La forza vitale che abbiamo 
dentro di noi “move il sole e le 
altre stelle”. 
 

Foto Gianni Amadei 



Il cipresso, colpito da un fulmine nel 
1970, è il centro ideale della città di 
Buzzi. 
Un cipresso ferito a morte. Il percorso 
iniziatico sembra finito. Ma è solo 
un’altra illusione: il filo del cammino si 
riavvolge su se stesso, come in una 
spirale. E il nuovo scenario che si apre 
davanti ai nostri occhi mostra il retro 
della città e anche del sogno: ad ogni 
affaccio c’è una vista diversa sul parco e 
sulla valle dolce nella quale 
passeggiamo. 
Il rovescio degli edifici è anche quello 
dei significati. I sensi e i secoli si 
mescolano con gli elementi primari, in 
una fusione alchemica, come nel colpo 
d’occhio di Tomaso: si vede la terra 
nella platea del vasto teatro e l’acqua 
della fontana più in alto. E poi il fuoco, 
rappresentato da un mascherone, che 
da lassù si fa sberleffi del mondo. Fino 
all’aria, dove si libra un Pegaso alato 
fatto di ferro e di creta. 
Polifilo siamo noi. Con il cuore più 
libero, salpiamo alla ricerca della 
saggezza, passando accanto al 
Tempietto di Flora e Pomona e al teatro 
dell’Acqua. A fianco della vasca per le 
battaglie navali, c’è l’organo arboreo 
con le canne rappresentate dai cipressi. 
Nell’alto e circolare Tempio di Apollo, ci 
accoglie un giardino zen al centro del 
quale è piantato l’Albero della 
Memoria. 

Foto  Alba Guardati 



Per Buzzi, una rivelazione. 
Scrisse in un suo appunto: 
“Penso che il cipresso ferito a 
morte, attraversato dalla cima 
alle radici dal fulmine è quanto 
di più vicino al cielo vi sia alla 
Scarzuola, perché ha avuto una 
folgorazione, un contatto 
diretto dal cielo alla terra, è la 
sola cosa che “sa di cielo”. Per 
questo lo voglio preservare ad 
ogni costo”. 
Dietro l’albero che svetta come 
una solitaria cattedrale, si 
scorge la linea esile e leggiadra 
di una Torre di Babele che quasi 
imprigiona un enorme cristallo, 
simbolo del bambino che siamo 
stati prima di saper parlare, 
ancora in grado di riflettere la 
luce divina, destinata ad essere 
poi offuscata dal peso degli anni 
e dalla trita ripetizione di vite 
senza guizzi, uguali e 
preordinate, asfissiate dai 
pesanti involucri di ogni 
esistenza quotidiana. 

Foto  Anna Pascoli 



Tra le trine di pietra della Torre 
di Babele è conservato il ricordo 
della luce ultraterrena. 
Quasi nel punto più alto della 
fantastica cittadella c’è la scala a 
chiocciola del Sapere che sale 
ancora. Buzzi l’aveva dotata di un 
sistema di fili metallici capaci di 
emettere le note sotto la 
pressione dei piedi di chi era 
capace di arrivare lassù per 
realizzare il comandamento 
dell’oracolo di Delfi: “Conosci te 
stesso”. 
Quel messaggio nella 
bottiglia Quel suono si intona 
con l’armonia del mondo. Perché 
nell’acropoli il percorso ascetico 
finalmente è compiuto: dal buio 
delle carceri siamo giunti alla 
bellezza apollinea dei più grandi 
monumenti del passato, tra i 
perenni segni di pietra della 
civiltà occidentale. Sono 
archetipi, all’interno vuoti, che 
nascondono una infinità di 
scomparti. E come in un 
termitaio, rivelano al visitatore 
molteplici punti di vista sul 
mondo sottostante. 

Foto  Giusy Dari 
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Il palcoscenico dell’acropoli, visto dall’alto dopo la risalita, apre nuovi panorami. Buzzi scrisse che la sua opera era 
un “messaggio nella bottiglia affidato alle onde del tempo”. Un desiderio malinconico di un uomo grande, 
consapevole della sua solitudine. Il palcoscenico costruito sul tufo attende lo spettacolo delle nostre vite 
individuali dove siamo attori improvvisati in cerca di metamorfosi, musica e applausi. Sulla riva dei giorni di 
ciascuno di noi vengono edificati di continuo infiniti castelli di sabbia, fragili e intensi, come la Scarzuola. E si 
coltiva la speranza. 
 

Foto  Mario Perrotti 
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foto  Gianni Amadei 



E infine mi piace chiudere questo 
articolo con una frase che ho letto 
durante le mie ricerche sulla Scarzuola 
esaminando molto del materiale che è 
stato prodotto su questo luogo 
speciale: 
“La Scarzuola è come una medicina: 
può avere effetti collaterali anche 
gravi”. 
I collegamenti ipertestuali contenuti 
all’interno di questo articolo riportano 
alle fonti originali utilizzate dalle quali è 
stata estratta questa sintesi. 
Nota redazionale: 
Le foto pubblicate sono in b&n per 
scelta progettuale, infatti, secondo gli 
Autori, questo tipo di rappresentazione 
è quello che meglio si adatta al luogo e 
all’alone di mistero e di fantasia che si 
avverte durante la visita; le ampie zone 
di grigio dentro le immagini in bianco e 
nero lasciano indeterminatezza e danno 
più sfogo all’immaginazione al 
contrario del colore che cerca di definire 
univocamente ogni punto 
dell’immagine. La Scarzuola va vista e 
vissuta di persona ed è, vi assicuro, una 
esperienza unica e indimenticabile. 
Per coloro che volessero ulteriori 
ragguagli consiglio la visione dei 
seguenti filmati: 
 
https://www.youtube.com/watch?v=Q
aE3Eu3mb1Y 
https://www.youtube.com/watch?v=W
z9GArWHsQs 
https://www.youtube.com/watch?v=vv
yON-Wb0A8 
https://www.youtube.com/watch?v=4h
dlt9iuxqo 
 

Foto Anna Pascoli 
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In queste pagine presentiamo un originale ricerca fotografica interamente realizzata con la tecnica del 
foro stenopeico completamente auto-costruito dall’autore. 

VIVO NELLA MIA CASA
  
   

https://it.wikipedia.org/wiki/Stenoscopia
https://it.wikipedia.org/wiki/Stenoscopia
https://it.wikipedia.org/wiki/Stenoscopia
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Oggi il nostro lavoro e gli impegni quotidiani, ci portano a trascorrere gran parte del nostro tempo fuori 
casa. Ecco che, il luogo a cui siamo legati, è vissuto sempre più marginalmente. Viviamo la nostra casa in 
sinergia con i nostri tempi, la nostra quotidianità al suo interno è sempre più fugace, la nostra presenza 
solo apparente, e tutto l’ambiente compreso, si trasformano in una presenza-assenza. Racconto 
fotografico eseguito nel mio ambiente domestico con la tecnica del foro stenopeico da me auto-costruito 
e applicato alla fotocamera digitale. 
  



48 PHOTOSOPHIA 24 

La fotografia stenopeica (dal greco “stenos” stretto e “opaios” foro ovvero foro stretto) ha origini 
antiche, utilizzato nella creazione della camera obscura, ne fa riferimento Aristotele (384-322 a C.) 
Questo fenomeno ottico è stato il primo sistema di ripresa dell’immagine reale attraverso la luce, ben 
prima della invenzione   della fotografia. 
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Con questa tecnica non si utilizza nessuno obbiettivo per la creazione delle immagini, bensì il passaggio 
della luce attraverso un foro piccolissimo (si parla di decimi di millimetro) realizzato in una sottile lamina 
metallica, nel mio caso posto nel coperchio del corpo macchina.  
La peculiarità di queste immagini consiste in una profondità di campo totale, essere fotografie 
generalmente poco definite, avere una sfocatura particolare, essere prive di distorsioni e aberrazioni e 
avere la restituzione prospettica praticamente perfetta. 
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La tecnica utilizzata in questo lavoro, avendo tempi di esposizione molto lunghi che possono andare da 
pochi secondi a diversi minuti per effetto del micro foro, mi ha permesso di riflettere attentamente con me 
stesso e con gli ambienti della mia casa, contrapponendosi con quello che poi avviene nella realtà.  
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BIO - Roberto Laurenti si avvicina alla fotografia nel 1992 e dal 2005 fonda insieme ad altri soci il Gruppo 
Fotografico Magazzino120 di Viterbo rivestendo la carica di presidente, attualmente ne è vice presidente.  
Preferisce la fotografia di reportage, paesaggio e ritratto. 
Dal 2008 è Delegato Provinciale FIAF per la provincia di Viterbo. 
Nel 2012  riceve dal Consiglio Direttivo FIAF, l’onorificenza di “Benemerito della Fotografia Italiana – B.F.I.”; 
Ha al suo attivo diverse pubblicazioni e mostre fotografiche sia singole che collettive eseguite dal 2005 ad oggi con il 
Gruppo Fotografico Magazzino 120. 
robertolau@libero.it   
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DOLOMITI SUMMER FESTIVAL 2017  

Ancora aperte le iscrizioni 
per la tradizionale 

manifestazione estiva 
LAR-UPS  che quest'anno si 

svilupperà nella terza e nella 
quarta settimana di luglio, 

esattamente dal 
16 al 30 luglio sempre a 

Borca di Cadore  (BL). 
Montagna, Musica, 

Fotografia, Sport, Arte,  
e Cultura in un progetto 

che si muove tra  
straordinari concerti di 

musica classica, jazz, corale 
e strumentale inseriti in 

percorsi affascinanti, fra: 
visite guidate, piacevoli 

passeggiate in quota nelle 
favolose valli del Cadore  e 
tante altre attività culturali 

e sportive. 
 

http://www.accademialar.it/Dolomiti-Summer-Festival-2017.html


A cura di Carola Gatta 

CLAUDIA TOMBINI                                        La vocale «A» 

Immagino la natura della montagna come natura prettamente femminile. Il suo skyline si mostra infatti come 
una perpetua congiunzione, senza soluzione di continuità ma, a volte, apparentemente interrotto: la montagna 
è fatta di passaggi, curve, salite e discese, panorami infiniti e accoglienti valli.  
(Parco Nazionale dei Monti Sibillini, Italia)  

http://www.carolagatta.com/


 
“Scalo per me, per la mia fame di 
montagne. Sono solo un’alpinista, 
però con l’apostrofo e 
quell’apostrofo è la mia bandierina 
di donna che faccio sventolare 
lassù.  
Quando arrivo in cima e quel po’ di 
ossigeno gelido entra nel corpo, si 
fissa in sangue spesso e gonfia il 
cuore, io so di provare qualcosa 
che nessun uomo può. Non sono 
madre, non ho partorito, la mia 
fertilità si perde tutti i giorni, ma 
ecco che lassù io sono la 
montagna, sono Nives la pietra, 
Nives la neve, sono madre natura 
che visita l’ultimo gradino sotto il 
cielo. Lassù sono materia, madre 
terra, madreperla, madrèpora che 
è una specie di corallo, madreselva 
che è il caprifoglio, sono tutto il 
madre e qualcosa che ho trovato 
sul vocabolario. Sono la vocale ‘a’, 
la desinenza femminile che dà vita 
al mondo, lassù pianto la ‘a’ in 
fondo a tutte le parole, i passi, 
lassù so che il mondo è di genere 
femminile, è forza, luce, aria. 
Perciò sono l’apostrofo davanti al 
nome di alpinista.  
Per i maschi la cima è un desiderio 
esaudito, per me è il punto di 
congiunzione con tutto il 
femminile in natura. Lassù non 
esulto. Lassù arrivo all’ultimo 
punto di una cucitura, quando dai 
un morso al filo dopo il nodo e lo 
spezzi. Lassù termino un 
rammendo.”  
(da Sulla traccia di Nives, Erri De 
Luca)  
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Vivere un terremoto per me significa ascoltare la terra.  
Sembra impossibile ma quella ferma la si può ascoltare così come lo si fa con il mare. Si può sentire il suono prodotto dal 
suo stesso muoversi, in netto contrasto con il silenzio che sembra essere prima. 
Qualsiasi suono precedente, infatti, si spegne immediatamente per lasciare spazio e memoria solo a quanto dopo. Inoltre in 
montagna i suoni sono amplificati, così come lo sono i silenzi o i rumori altri. Qui puoi credere che tutto è apparentemente 
più forte, più grande, più qualcosa solo perché sei qui, in montagna.  
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Tutto sembra acquisire una nuova scala, come se non ci potessero essere vie di 
mezzo: grande-piccolo, alto-basso, forte-piano. E allora credi che sarà breve, solo 
questione di un attimo, la montagna è montagna: di per sé garanzia di un ordine 
diverso, maggiore, intoccabile.  
Essa è qui, nel tempo, sopra le nostre generazioni, più di un monumento, più 
della nostra umanità: una certezza? Così sembra.  
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Il terremoto ci priva però non solo delle nostre case ma 
delle nostre certezze tutte. Lo spazio infinito e aperto a 
tutti, diventa immediatamente irraggiungibile, pericoloso 
quanto quello chiuso. Così ci dicono le barriere post 
terremoto che individuano zone rosse e non, aree 
percorribili o meno.  
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Eppure la montagna i suoi segni li porta con sé da sempre: tagli, dislivelli, creste e 
crinali, altro non sono che i segni del suo muoversi, del suo continuo modificarsi nel 
tempo. Quest’ultimo lo si crede lento, ma così non è, procede in realtà per scatti, 
momenti decisivi, grandi ripercussioni alternate a lunghe stasi.  
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L’unica via che oggi possiamo scegliere è a ritroso, ripercorrere gli stessi 
sentieri di ieri alla ricerca dei diversi segni, di quei suoni che in qualche 
passato hanno di certo spaventato qualcuno ma che, in quello più recente, 
ci hanno comunque meravigliato. Anche il più lacerante dei tagli in 
montagna ci affascina, ci invita alla sua scoperta, si offre a noi in quanto 
paesaggio di vita e difficilmente di morte.  
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Gli scatti presentati si riferiscono ad alcune escursioni svolte tra il luglio 
2014 e l’agosto 2016 nel Parco Nazionale dei Monti Sibillini, oggi non è 
possibile raggiungere quegli stessi luoghi, in quanto molti percorsi sono 
ancora chiusi ed alcuni inagibili.  
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Un po’ di me: PhD in Architettura - Teorie e Progetto, sono professionalmente attiva a Roma dal 2005.   Inizialmente 
associata allo studio A4, oggi svolgo il mio lavoro in forma autonoma avvalendomi però di un costante confronto, e 
percorso collaborativo, con altri studi di architettura e non. Specializzata in progettazione architettonica, mi occupo sia 
della piccola che della grande scala, affiancando da sempre un'intensa attività di ricerca a quella professionale. A 
quest’ultima affianco inoltre quella didattica, insegnando Disegno e Storia dell’Arte in un Liceo Scientifico Statale, il che 
mi porta ad un costante confronto con i miei maggiori interessi e ad ampliare lo sguardo su chi e cosa altro da me.  
L’interesse per la fotografia è da sempre presente anche se sono solo un paio di anni che mi dedico ad essa con una 
maggiore costanza; non so se si può dire ma mi ritengo “sorella d’arte”, avendo imparato le basi della fotografia in 
giovane età da mio fratello che della fotografia ha fatto la sua professione.  
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http://www.accademialar.it/Nuovi-Corsi-e-attivita-da-Novembre-2016.html


CRISTINA CORI                                          Photo & Viaggio 

CAMBOGIA: Il sapore amaro delle palme da zucchero  - 2° parte  
 

 
 
 

Phnom Penh non lascia al visitatore un ricordo sereno: la visita alla prigione di Tuol Sleng e al campo di sterminio di 
Cheoung Ek offuscano qualsiasi altra bellezza di questa città dai palazzi decadenti. In tutta la Cambogia si possono 
trovare ovunque le tracce del regime dei Khmer rossi di Pol Pot, ma nella capitale i ricordi di quegli anni sono 
preponderanti.  Il governo dei khmer rossi inizia nel 1975 con la presa di Phnom Penh. Quando gli uomini di Saloth  
Sar, il vero nome di Pol Pot, riempiono le strade della città inaugurando quello che si rivelerà un regime senza 
mezze misure. 
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Pol Pot aveva studiato a Parigi 
dove conobbe i circoli marxisti 
dell'epoca e credeva nella 
lotta di classe. Nella sua mente 
la società era divisa in due 
nette categorie: i contadini, 
che lui chiamava il “popolo 
semplice” e che considerava 
degli eroi e tutti gli altri, gli 
abitanti delle città, per lui 
rappresentanti di una società 
corrotta.  
Le persone sulle quali si accanì 
di più furono gli intellettuali. 
Lo studio, i libri e la cultura in 
generale erano visti come un 
male da sradicare in visione 
della costruzione di una 
rinnovata società. 
Questo processo fu duro, Pol 
Pot era molto razionale e 
drastico e non conosceva 
sfumature e i primi a farne le 
spese furono proprio gli 
intellettuali, termine generico 
in cui veniva fatto rientrare 
qualunque professionista o 
anche solo chi indossasse degli 
occhiali. Preso il potere, i 
Khmer rossi vietarono la 
religione, il commercio e 
l'istruzione e costrinsero intere 
famiglie a lasciare le città. 
Nell'arco di 48 ore vennero 
chiusi uffici, luoghi di culto e di 
divertimento, i templi furono 
adibiti a magazzini per stipare 
il riso, mentre le scuole furono 
trasformate in prigioni.  
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Di queste la più famosa è quella di Tuol Sleng, ex liceo trasformato in centro di detenzione e luogo di torture di 
sedicenti spie. Visto dal cortile interno sembra un bel posto con le palme da cocco e gli odorosi alberi di frangipani 
che crescono sull'erba baciata dal sole. Anche le pareti delle stanze color crema e il pavimento a scacchi bianco e 
arancione contribuiscono a dare l'idea di un posto tranquillo.  
Tuol Sleng fu invece un inferno. Il luogo di tortura dove molti prigionieri trovarono la morte. Qui venivano rinchiusi i 
sospettati in attesa di essere interrogati con metodi brutali. In un'ala, al piano terra si trovano dei pannelli sui quali 
sono disposte le foto dei prigionieri passati di qui: sguardi di migliaia di persone che guardano dal passato i visitatori. 
Facce impaurite, facce stanche, ma anche facce fiere e dagli occhi ancora vispi. Sono i fantasmi di questo posto. 
Chi non moriva per le torture nella sezione S21, come veniva chiamata Tuol Sleng, trovava la morte nei campi di 
sterminio di Cheoung Ek, dove veniva giustiziato chi aveva confessato di aver commesso crimini contro lo stato.  
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All'entrata si erge uno stupa commemorativo all'interno del quale sono conservati in un'alta teca di vetro i teschi 
catalogati delle persone ritrovate nelle fosse comuni del campo. La Cambogia è tristemente disseminata di teschi, 
spesso unico ricordo di ciò che rimane dei tre milioni di cambogiani uccisi sotto il regime di Pol Pot. 
Cheoung Ek nella periferia di Phnom Penh è solo uno dei 300 campi di sterminio trovati in Cambogia dopo la 
caduta del regime dei Khmer rossi. I prigionieri venivano bendati e caricati su camion, veniva detto loro che li 
stavano trasferendo in una nuova casa.  
Invece una volta raggiunto il campo, venivano uccisi nei modi più rudimentali. Asce, martelli, vanghe, bastoni, ogni 
attrezzo potenzialmente mortale andava bene, anche gli steli taglienti della palma da zucchero, che venivano 
utilizzati per sgozzare i prigionieri. Questi metodi primitivi erano figli della fredda logica del risparmio: i proiettili 
costavano troppo per poterli sprecare sui civili.  Anche i cadaveri degli intellettuali non andarono sprecati: furono 
utili per concimare i campi.  
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Le esecuzioni si svolgevano 
dopo il tramonto per 
approfittare del buio. Le notti 
si riempivano della musica 
propagandistica sparata dagli 
altoparlanti per coprire le urla 
dei condannati che venivano  
buttati nelle fosse comuni. 
Spesso non morivano subito, 
allora gli aguzzini gettavano sui 
corpi agonizzanti manciate di 
polvere di DDT per terminare 
l'opera. 
Oggi alcune di queste fosse 
sono recintate con canne di 
bambù alle quali i turisti 
legano dei braccialetti in 
ricordo delle vittime.  
Sulla strada di ritorno vedo 
all'orizzonte gruppi di palme 
da zucchero che si stagliano 
nel cielo limpido con le loro 
chiome irsute. Sono belle ed 
eleganti, ma adesso la loro 
immagine ha un altro sapore: 
mi ricordano i Khmer rossi che 
ne usavano gli steli per tagliare 
le gole dei prigionieri e non 
riesco a non pensare che se 
sono cresciute così alte è 
anche grazie ai cadaveri che le 
hanno concimate. 



PHOTOSOPHIA è … 
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MICHAEL PASSALACQUA                          Photo & Poesia  

Il Progetto  Presidenti Talent  Scout ha preso avvio nel 2015 e offre la facoltà ai Presidenti dei 
Circoli FIAF  di presentare e far conoscere il lavoro  di loro Soci che, per capacità, meriti e passione,  
si sono  particolarmente distinti.  Michael Passalacqua è uno degli autori segnalati  nel 2017; 
questo lavoro  “Presente Assente” è un racconto autobiografico.  

Redazionale 

PHOTOSOPHIA 24 
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Quando vivi in un mondo frenetico che ti spinge ad andare sempre più veloce in tutto ciò che fai, appena cerchi di 
rallentare, ti accorgi di non essere più in grado di vivere il presente e che tutto intorno a te è mosso. 
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Inutile nascondere che dietro questo susseguirsi di scatti ci sia un racconto autobiografico, c’è molto di me in 
questo percorso proprio perché l'avvicinarsi alla luce e il voler rallentare è frutto di una presa di coscienza che mi 
sta cambiando.  
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Durante questo cammino verso un presente più chiaro e tangibile ci fanno compagnia ombre, esseri e luoghi del 
passato che tentano di farci accelerare e perdere quindi il controllo... ma lentamente la luce aumenta e nuovi luoghi 
e speranze ci avvolgono fino a quando ci sembra quasi di essere riusciti a rallentare quanto basta per entrare a far 
parte del mosso. 
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Bio: In giovane età adoravo fotografare tutto ciò che mi circondava solo per il piacere di farlo senza mai chiedermi il 
perché. Dopo aver studiato grafica pubblicitaria alle superiori e contemporaneamente fumetto/illustrazione da 
privatista (per tre anni), mi sono trasferito a Bologna e in sette anni di permanenza oltre a frequentare il primo anno 
di accademia di Belle Arti ho seguito vari corsi di pittura ed illustrazione. Verso i 26 anni, dopo essere tornato a 
Casoli decisi di fare vedere i miei migliori scatti al maestro Giuseppe Di Padova che mi consigliò il suo corso perché 
ne sarebbe valsa la pena. Quel corso accese ulteriormente la mia voglia di fotografare e tuttora grazie al suo 
costante sostegno ed ai suoi importanti consigli continuo ad evolvermi insieme al mio amore per questa arte. 
Sono iscritto dal 2013 al circolo fotografico punto Exe di Casoli e alla FIAF. 
 



CARLO GORI                                  StreetArt & Murales 

  Intervista  di Elisabetta Tufarelli 

PHOTOSOPHIA 24 

L’intervista a Carlo Gori è stata realizzata durante il suo intervento artistico nei due sottopassi della Stazione 
Ferroviaria di Roma Nomentana, nell’ambito del progetto ‘Arte in stazione e Città a Colori’. 
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Carlo Gori ritratto da Elisabetta Tufarelli 
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Parlaci della tua formazione 
La mia formazione artistica è iniziata all’età di 16 anni a Novara, la mia città natale, con un corso teatrale di 
metodo stanislavskiano che mi avviò a lavorare come attore in una compagnia filodrammatica e a calcare le scene 
dei teatri delle province piemontesi; poi a 18 anni, spostandomi a Milano per l’università, ho incontrato il Terzo 
Teatro con un gruppo di ricerca in via di formazione, “Specchi e Memorie”, con cui sono stato più di quattro anni. 
Ci auto-formavamo e crescevamo insieme artisticamente proponendo degli spettacoli che si fecero subito notare 
per la qualità espressa, considerato pure che, dal  secondo anno in poi, avevamo lo Spazio Meiercholdìa, il nostro 
teatro, e lavoravamo come dei pazzi per 17 ore al giorno, ogni giorno della settimana... Nel frattempo studiavo per 
la facoltà di lettere moderne, seguendo tutto l’indirizzo storico-artistico e quello pedagogico, potendo laurearmi 
anche grazie a quella libertà che c’era allora nel preparare il proprio piano di studi e alla non necessità di 
frequentare le lezioni. 
Con l’esperienza teatrale mi sono interessato alle riprese video degli spettacoli e, poi, alla realizzazione di 
cortometraggi. Ho quindi frequentato un corso di regia cinematografica e, a seguire, ho preso un diploma post 
lauream della Comunità Europea in “Specialista in produzioni audiovisive” che mi ha introdotto nel cinema 
professionale, portandomi a vivere e a lavorare a Roma. 
 Roma - Pineta Sacchetti. Foto Elisabetta Tufarelli 
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E la pittura? 
Sono un autodidatta che ha sempre disegnato e dipinto. La mia unica formazione è stata quella storico-artistica 
dell’università o quella ottenuta, quando ero piccolo, dal guardare i soffitti affrescati delle chiese. In teatro 
dipingevo le locandine e collaboravo al disegno e alla realizzazione delle scenografie degli spettacoli. L’attore 
doveva saper fare un po’ tutto, non solo per mancanza di soldi, ma anche perché, essendo al centro del nostro tipo 
di lavoro, faceva crescere lo spettacolo come una sua diramazione, tanto che il costume di scena diventava una sua 
seconda pelle e ognuno degli attori se lo realizzava. Oltre a questo, io dipingevo le locandine perché covavo sempre 
la speranza che saremmo rimasti nella storia del teatro e la mia locandina pure! Beate le ambizioni giovanili!  

MAAM Museo dell’Altro e dell’Altrove - Foto  Gianni Amadei 
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Prosegui con l’attività 
teatrale? 
Non ho mai smesso. Ora 
stiamo lavorando con una 
quindicina di ospiti del 
Centro di accoglienza di 
Via Staderini a Roma. 
Abbiamo realizzato uno 
spettacolo molto bello, 
“The Black Is The New 
Black”, con il progetto 
‘Black Reality’ dell’ 
Associazione SemiVolanti e 
la collaborazione del 
Centro Culturale 
Municipale Giorgio 
Morandi. 
Il tema è il viaggio dei 
migranti e i nostri ragazzi 
sono fenomenali, anche se 
non sono, ovviamente, e 
per fortuna, degli attori 
professionisti. 
 

MAAM  

MAAM - Foto Elisabetta Tufarelli  -  



Come definiresti la tua arte pittorica? 
Io parlo di ‘Espressionismo concettuale’ perché uso, in genere, una modalità di dipingere gestuale, fortemente 
soggettiva, per far fluire liberamente la mia interiorità e la mia energia creativa, stimolato anche dagli stessi segni 
e macchie che via via produco dipingendo, provando ad accendere la mia complessità di persona attraverso i 
sensi ed le emozioni, elaborando immagini e pensiero. Coltivo dentro di me un dialogo con chi fruirà la mia opera, 
sperando di potere colmarlo con qualcosa di associabile alla mia esperienza creativa, anche mediando tutto con 
l’ironia, affinché l’opera mantenga connotati incerti, da non comprendere unilateralmente, da non esaurire 
subito. Del resto i temi principali della mia arte sono l’essere umano, la sua sofferenza, i suoi conflitti, le sue 
debolezze, le sue tensioni di felicità e di libertà … tutti temi che non andrebbero mai finiti d’approfondire. 
Ad ogni modo sono uno sperimentatore. Trovo noioso fare sempre la stessa cosa, cerco di rinnovarmi e di trovare 
nuove strade, anche attraverso altri mezzi espressivi, come per esempio lo scrivere in prosa o in poesia. Sono 
curioso e mi piace tanto guardare quello che fanno gli altri. Certamente prediligo quelle opere che svelano un 
punto di vista un po’ più soggettivo del loro autore, ma cerco di comprendere anche gli altri percorsi creativi, 
seppur distanti da me e non necessariamente artistici, anche solo esistenziali. 
 

Centro Giorgio Morandi – Foto Elisabetta Tufarelli 
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è stato naturale arrivarci, perché per me l’arte deve stare in tutti gli spazi pubblici, dove la gente vive e lavora. Inoltre 
vengo da tanta pratica di teatro di strada e mi piace attivare azioni d’incontro.  
 
Non sei di Roma, cosa ha Roma che altre città non hanno? 
In realtà io amo Napoli! Scherzo! Ma quando ci avevo lavorato per due mesi per un film mi ero innamorato di ogni 
suo muro rotto e di tutta la sua gente. Poi sono venuto a vivere a Roma per il cinema e questa città mi era parsa di 
una noia mortale, pur bellissima che era. Tutto è cambiato quando ho incontrato Claudio Foschini, un 
rapinatore/poeta/scrittore che ha stravolto la mia vita, aprendomi la sua vita e portandomi a vivere nelle borgate 
romane, nel modo in cui mai avrei potuto farlo se avessi continuato a frequentare il mondo pariolino dei 
cinematografari romani di 20 anni fa. Da quel momento per me Roma è diventata la mia città e la ragione dello stare 
a lavorare in periferia. Credo che sia una città che sembra addormentata ma con tantissima energia da scoprire. 
 

Alla Street Art, ai 
muri, come ci sei 
arrivato? 
Ai primi muri sono 
arrivato per richieste di 
persone che volevano 
qualcosa di mio su 
quelli di casa o nei loro 
locali. Il mio primo 
lavoro è stato in 
un’abitazione, non lo 
avevo mai fatto e, visto 
che col mio 
espressionismo usavo 
anche cacciaviti o altro 
che graffiava un po’ 
tutto, sentivo che chi 
me lo aveva 
commissionato aveva 
un bel coraggio! Per 
quanto invece riguarda 
i miei progetti pubblici,  
 

Centro Giorgio Morandi  muro realizzato in collaborazione  con  la moglie Tomoe Hisayama 
Foto Elisabetta Tufarelli 



Parlaci del Centro Culturale Municipale Giorgio Morandi di cui sei il Presidente 
(Ride….) Mi fa sempre un po’ ridere dirmi il presidente quando metà del mio lavoro per il centro è pulire per terra 
e il titolo dovrebbe invece segnalare una persona importante! Il Centro Morandi nasce trent’anni  fa all’interno 
delle case popolari IACP (ora Ater) di Viale Morandi a Tor Sapienza; quel contesto che aveva cacciato tre anni fa il 
Centro Rifugiati “Un sorriso”, dopo virulente proteste di piazza che erano state mostrate e commentate in ogni talk 
show. Tornando al passato più remoto, il nostro centro era stato occupato dagli abitanti del posto per le proprie 
attività di tempo libero, poi la Circoscrizione di allora ha deciso di prenderlo sotto le sue ali dandogli un vero 
regolamento. Quando sono arrivato a conoscerlo nel 2003, era inattivo da un po’, insieme alla palestra che sta 
sotto. Mi sembrava un luogo ideale per formarci un gruppo teatrale, ma il Municipio mi spiegò che non avrei 
potuto cambiarne la destinazione d’uso e di provare invece a riattivarlo nella sua funzione originaria. Per un po’ di 
tempo lo affidarono ad un altro centro culturale, il Michele Testa, con il quale collaboravo. Da lì ho contribuito a 
rimetterlo in piedi e a farlo tornare autonomo. Poi ho supportato il suo primo direttivo e quindi, tre anni e mezzo  
fa, ne sono diventato il presidente. Con me collabora in particolare Diana Rosca, che è una donna rumena in 
gambissima e mi dà un grande sostegno. Siamo volontari, il direttivo e il presidente sono eletti dai soci, come si fa 
nei centri anziani.  

Centro Giorgio Morandi – Foto Elisabetta Tufarelli 
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Che attività svolgete? 
Proponiamo attività formative, corsi e laboratori che vanno dallo zumba al giapponese, dalla musica elettronica, 
all’arteterapia … tante attività di socializzazione: eventi, concerti, rassegne teatrali, proposte che speriamo 
abbiano contenuti di valore ma che sappiano anche ben dialogare con il nostro pubblico, che è fatto di tutte l’età 
e non è molto acculturato. Il nostro riferimento sono le famiglie locali, favorendo però sempre l’interculturalità e 
tentando di uscire più spesso possibile dal centro stesso, per andare incontro alle persone dove vivono o alle altre 
realtà territoriali.  
Per esempio stiamo realizzando con la vicina Scuola Primaria Emily Dickinson un bellissimo progetto, “I sogni di 
Tor Sapienza”, diretto da uno scrittore francese Lancelot Hamelin, borsista a Villa Medici. Ci occupiamo 
moltissimo di fare rete e progettazione territoriale, con lo scopo di raccogliere e promuovere tutte le iniziative 
tese a immaginare come poter dare un miglior presente/futuro al nostro quartiere. 
L’ultima iniziativa pubblica è stato un workshop di ‘lighting design’ e di ricerca sociologica in collaborazione con la 
London School of Economics, L’Università di Roma 3 e Guzzini. Il nostro lavoro è in genere molto apprezzato ma 
viene a volte ostacolato da chi ci vede un pericolo per i propri interessi o per le proprie attività malavitose, spesso 
legate alla droga. Era interessante allora vedere una trentina di persone che si aggiravano per il complesso Ater 
parlando in inglese tra loro e scombussolando tutto e tutti perché non erano particolarmente rispettosi delle 
abitudine locali, portando pure tutte quelle domande strane sul tema della luce! 
Ebbene sì, ogni tanto riusciamo a portare un po’ di buona luce al nostro contesto! 
 
Raccontaci della tua esperienza del MAAM – Museo dell'Altro e dell'Altrove di Metropoliz - Città Meticcia 
E’ un esperienza importantissima per me e per tutta la città di Roma. Considera che a Metropoliz ci sono arrivato 
a fine 2009 chiamato dai Blocchi Precari Metropolitani, il movimento dell’abitare che ha occupato quella che era 
l’ex Fiorucci, per via che ero uno dei massimi attivatori di Tor Sapienza con i miei progetti Tor Sapienza 
“Quartiere d’Arte” e Morandi a colori, e a loro sembrava che potessi essere la persona giusta per fare la funzione 
di mediatore/facilitatore culturale tra il quartiere di Tor Sapienza e l’occupazione, visto che il quartiere sarebbe 
potuto entrare in conflitto contro i suoi nuovi ospiti.  
Già allora Metropoliz era un posto straordinario con tutte le sue grandi complessità, il suo meticciato, i suoi 
processi di auto-costruzione, le estreme difficoltà del vivere degli abitanti e l’utopia che incarnava, così da 
portami ad impegnarmici moltissimo per supportare soprattutto il gioco, la creatività e lo studio dei bambini, che 
sono tantissimi e meritano particolare cura. Poi sono venute le esperienze di Space Metropoliz e del MAAM, la 
prima diretta da Giorgio de Finis e da Fabrizio Boni, la seconda dal solo Giorgio. Entrambe, ma con il MAAM si è 
raggiunto una particolare apoteosi, Metropoliz è diventato un vero e proprio simbolo, sia per l’ambito politico e 
sociale che per quello artistico, mostrando in una nuova luce il tema  delle occupazioni abitative e rilevando a 
molti la necessità e le ragioni dei loro abitanti, insieme al bisogno di dignità e riscatto che meritano.  
L’aver ospitato, addirittura, un museo di arte contemporanea, forse il più attivo ed interessante di Roma, l’unico 
abitato nel mondo, mostra di quali imprese siano capaci queste persone se appena li si considera bene. E’ un 
motivo di grande speranza per tutti quanti: loro sono noi e tutti insieme possiamo concorrere per migliorare la 
nostra società.  
 



In questo senso gli artisti, che sono spesso i primi a stimolare i cambiamenti, hanno intuito il tutto e dato una 
mano incredibile, donando a Metropoliz ed ai suoi abitanti il loro lavoro e le loro opere, creando così una 
situazione di difesa straordinaria per questa occupazione e mettendo, tra l’altro, in difficoltà, svelandone i tanti 
limiti, le vetuste e arroccate conduzioni delle istituzioni in genere, di quelle museali, artistico-culturali e del 
mercato dell’arte.  
Per quanto mi riguarda, continuo a collaborare con il MAAM, sono uno degli artisti in catalogo e, informalmente, 
la così detta “Guida ufficiale” per le sue visite, allargando così il mio ruolo di mediatore culturale all’incontro con 
persone che ora sono anche turisti e arrivano da molto più lontano, spesso da paesi stranieri. 
 
 

Foto Elisabetta Tufarelli  - MAAM 



93 PHOTOSOPHIA 24 

Credi che le istituzioni (Comune, Municipio, polizia) si farebbero scrupolo a buttare giù un muro di un’area 
occupata abusivamente solo perché dipinta? 
E’ un discorso complesso. Non c’entra solo che è dipinta, ma da chi è stata dipinta. La potenza del MAAM è aver 
richiamato artisti di valore riconosciuto da tutti ed in special modo dalle stesse istituzioni. Sapere che   
Michelangelo Pistoletto, l’artista italiano forse più conosciuto nel mondo, è stato esibito al MAAM, rende 
effettivamente difficile intervenire su questa occupazione come si farebbe con tutte le altre: qui i poliziotti 
apparirebbero dei veri e propri Vandali e la loro azione non resterebbe anonima come in genere accade con i 
normali sgomberi. Tutti i mass media ne parlerebbero, perché già ne hanno parlato prima come di 
un’esperienza incredibile. 
D’altra parte  abbiamo già assistito a tante istituzioni senza vergogna… che quindi non si può essere mai sicuri di 
niente! Al momento però il  MAAM gode la stima del Vicesindaco ed Assessore alla Crescita Culturale del 
Comune di Roma Luca Bergamo, nonché dell’Assessore all’Urbanistica Luca Montuori, e questa è una situazione 
cui finora non avevamo mai assistito, che qualche carica istituzionale importante lo partecipasse e ne parlasse 
pubblicamente bene durante il proprio mandato. La speranza è che entrambi possano davvero contribuire a far 
sì che il MAAM continui a vivere e a lottare per tutti noi, a difesa dei più deboli, nelle migliori condizioni e con 
tutti i suoi abitanti. 
Non dimentichiamo però anche gli aspetti giudiziari che si stanno consumando contro i suoi occupanti e i Blocchi 
Precari Metropolitani nelle aule di Piazzale Clodio.  Le preoccupazioni non finiscono mai e l’esito è ancora 
incerto. 
 
Perché l’arte murale si è diffusa specie nelle periferie? 
Forse perché le periferie erano di fatto territori abbandonati; parlo di quelle dure, difficili, dove dipingere i muri 
era considerato il male minore, mentre altri mille disagi ed effetti si consumavano. Qui per primo si è alzato il 
grido di rabbia contro un mondo che non ti sapeva e voleva rappresentare. E da qui che questo grido si è però 
pure voluto diffondere in “centro”, grazie ai treni delle metropolitane e ad altri muri, sempre più sfidando la 
legalità e l’accettazione generale, a sfregio del decoro e del benessere dei meno. Ora, invece, si sta assistendo 
ad un altro fenomeno, quello di realizzare tanti progetti che attraverso l’arte sul muro cercano di prendersi cura 
del proprio territorio di periferia, per dare una casa più degna alle persone che lo vivono: l’arte diventa dunque 
dialogante e prova a cambiare la realtà dal basso.   
Per quanto mi riguarda, con il progetto Tor Sapienza “Quartiere d’Arte” che è iniziato nel 2002, e poi con la sua 
declinazione “Morandi a colori”, il mio obiettivo era semplicemente portare l’arte dove le persone normali 
vivevano, in ogni loro contesto, dalla strada al centro anziani, dalla scuola alla polisportiva, dai luoghi dove 
lavoravano alle loro case. Per me l’arte aveva perso la sua ragione di esistere, abitando solo la casa di pochi o 
dei luoghi astratti, come i musei e le gallerie. Per me anche gli artisti avevano perso il loro sapore, la capacità di 
mantenere insieme i piedi nella realtà e la testa fra le nuvole.  



Un’arte che non sapeva nutrirsi della realtà di 
tutti, al di là di come poi si esprimeva, 
diventava sempre più solo esercizio di stile. La 
periferia mostrava al meglio le condizioni 
esistenziali delle persone comuni ed era il 
luogo in cui la funzione dell’arte si sarebbe 
rivelata al meglio, quello di essere la piena 
espressione dell’essere umano, invertendo 
così la sua effimera decadenza materialista e 
manierista. D’altra parte, se si vuole davvero 
dare un futuro positivo alla nostra società, si 
dovrebbe investire proprio sulla complessa 
ricchezza del genere umano, sulla sua 
capacità di espressione e di apprendere, 
sull’arte e sulla cultura, per avere un’umanità 
consapevole, libera e responsabile. Sono 
convinto che il tutto possa avere valenza 
anche per risollevare le opportunità 
socioeconomiche delle periferie, perché il 
futuro non sarà per le fabbriche, che la 
tecnologia renderà sempre più vuote, ma per 
lo sviluppo qualitativo dei servizi. Attorno 
all’arte e alla cultura possono prosperare le 
professionalità più varie, dagli artisti, 
appunto, agli installatori e agli architetti, da 
coloro che si occupano del catering agli 
informatici, ai web designer e ai grafici, dagli 
elettricisti e agli impiantisti, alle hostess, alle 
attività di ricezione alberghiera… dando 
lavoro a tutti e creando un volano energetico 
virtuoso. 
I miei progetti non sono di Street Art, ma 
hanno sempre contemplato tutte le altre arti, 
dalla musica alla danza, dal teatro alla 
narrativa. E poi credono davvero nel dialogo 
con le persone, che insieme a tutti gli altri si 
possa crescere. E’ chiaro che necessitano di 
ascolto, umiltà, tempo, pazienza e tanta 
abnegazione. I frutti non si possono vedere 
subito. 

Roma - Parco della Pineta Sacchetti - Foto Carlo Gori 
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Hai anche lavorato all’estero? 
Sì, specie in Inghilterra e in Giappone. Anzi, devo dire che per molto tempo il mio lavoro di singolo artista ha 
ricevuto maggiori soddisfazioni all’estero, tanto che tutte le mie maggiori mostre non le ho realizzate in Italia, 
mentre intanto i miei progetti di periferia mi avevano davvero risucchiato e mostrato solo come curatore o come 
operatore culturale,  se non, semplicemente, come spazzino...  
Grazie però al fatto che poi ho iniziato a intervenire con pratiche artistiche nei mie progetti e, più tardi, grazie alla 
collaborazione con lo stesso MAAM e, soprattutto, alla partecipazione a vari progetti di Street Art che si sono 
sviluppati a Roma, ora ho un pubblico affezionato anche qui a Roma. 
Adesso mantengo stabilmente i due ruoli, di artista e curatore, sentendomi più armonico con me stesso. Poi la mia 
azione si è allargata perché il mio background era molteplice e utile ai progetti che incontravo. In questo senso sono 
diventato uno degli artisti e dei curatori del progetto ‘Pinacci Nostri’ a Pineta Sacchetti, dall’altra parte di Roma 
rispetto a Tor Sapienza. 
 
Che progetti artistici hai? 
Per quanto riguarda solo me stesso, avrei voglia di ritornare a fare qualche sortita all’estero, o una bella mostra, con 
tante opere, in Italia. Qualcosa come ho fatto nel Museo Bansisou di Matsuyama in Giappone, dove avevo potuto 
utilizzare tutto il museo ed esporre oltre cento lavori.  
Per quanto riguarda i progetti collettivi, mi aspetta la riapertura dell’ex-Cinema Colorado con Urban Arts Project e 
Pinacci Nostri per il 20 e 21 maggio. Poi devo realizzare due mostre con opere realizzate con bambini e madri a Tor 
Sapienza.  

Centro Giorgio Morandi – Foto Elisabetta Tufarelli 
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Per te un’opera d’arte cosa è? 
E’ un oggetto in senso lato che ogni volta 
che ti riavvicini mostra sempre qualcosa 
di interessante, di rinnovato: continui a 
guardarlo  con tutti i sensi e non finisce 
mai di stupirti, di respirare. 
 
Tutte le tue forme di arte cosa hanno in 
comune? 
La poesia. Non solo in senso letterario. E’ 
quella cosa che non sai che cosa è ma 
che ti porta a sentire, a muoverti, è il 
motore per farlo, è il senso da cercare e 
da trovare. E’ la relazione tra tutti gli 
elementi, coinvolgendo tutto il corpo e 
tutto il pensiero. 
 
La tua più grande soddisfazione 
Senz’altro la mostra a Matsuyama in 
Giappone mi aveva dato una gran bella 
soddisfazione! C’era il grande gruppo di 
“Italia del cuore”, capeggiato da Hiro 
Aoe, che si era formato apposta per 
curarmi la mostra ed ogni dettaglio della 
mia permanenza in quella città …  
 
 
 

e poi l’intero museo che non era mai stato concesso ad una sola esposizione o ad un solo artista … con 
l’apprezzamento del pubblico e l’attenzione dei media... Cosa volere di più? 
Devo dire che, in realtà, le maggiori soddisfazioni sono quelle che ricavo dai miei progetti a Tor Sapienza, perché 
sono quelli che normalmente mi danno più difficoltà e spesso mi sembra di perdermi. Poi ogni tanto ritrovo la 
luce e allora tutto riprende vigore, così come la prospettiva di quello che sto facendo.  
A Tor Sapienza le soddisfazioni sono più piccole e rare, ma più profonde.   
 
Un grazie di cuore a te Elisabetta per l’attenzione che mi hai dato, insieme a tutto lo staff di Photosophia . 

Carlo Gori presso il Centro Giorgio Morandi - Foto Elisabetta Tufarelli  
 



I corsi di fotografia della Libera 
Accademia di Roma sono tenuti da 
professionisti e rilasciano un Attestato 
di Competenza mettendo a 
disposizione degli iscritti notevoli 
occasioni gratuite di visibilità dei propri 
lavori. Tutti i corsi prevedono 
soprattutto lezioni pratiche. 
Con l’iscrizione ai corsi di fotografia 
annuali, si potrà inoltre usufruire della 
quota agevolata per l'iscrizione al 
Fotoclub PHOTOSOPHIA, circolo 
associato FIAF Federazione Italiana 
Associazioni Fotografiche. Il Fotoclub 
Photosophia offre un ricco calendario 
d’iniziative e incontri che prevedono la 
realizzazione di progetti fotografici, 
seminari monotematici, incontri  
dibattito con gli autori, serate di 
proiezioni audiovisivi, incontri di 
preparazione a concorsi di fotografia 
nazionali. 

 
Contattaci info@accademialar.it 
circolo@photosophia.it  
 

Scuola di Fotografia LAR 

 

  

Base 
 Intermedio 
 Progredito 
Architettura in notturna 
Ritratto 
Ricerca e Sperimentazione 
Fotografare in studio 
Camera Raw 
Photoshop 
Camera oscura analogica 

Direttore Silvio Mencarelli 
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La Fotografia Notturna e le Lunghe Esposizioni 

Tutti noi abbiamo provato più volte a fotografare in condizioni di scarsa luminosità in particolare dopo il tramonto, 
nell’ora blu, con l’illuminazione artificiale delle città o addirittura con la luce naturale delle stelle e della luna. Quanti di 
noi sono rimasti soddisfatti dei risultati ottenuti? Alcuni sono rimasti delusi, altri pur avendo conseguito risultati 
accettabili desiderano migliorare i propri scatti, pochi hanno ottenuto foto di qualità e in linea con le proprie 
aspettative. 
Con questo articolo ci poniamo l’obiettivo di fornire le informazioni utili, le raccomandazioni e i consigli per migliorare 
la nostra performance e ottenere foto di impatto e di qualità. 
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Nella luce diurna e comunque in luoghi abbastanza illuminati, presumibilmente non abbiamo mai avuto la necessità 
di utilizzare tempi di esposizione più lenti di qualche secondo quindi abbiamo poca dimestichezza quando si presenta 
la necessità di dover usare tempi lunghi (diversi secondi se non minuti) come avviene sistematicamente nella 
fotografia notturna. 
Di seguito forniamo qualche spunto sui migliori e più usuali soggetti da fotografare nella fotografia notturna e le 
raccomandazioni e le impostazioni della fotocamera per ottenere scatti tecnicamente validi e di qualità. 
 

Soggetti tipici della fotografia notturna: 
 
l’illuminazione stradale e le scritte luminose degli 
edifici insieme alla illuminazione naturale della 
luna e delle stelle forniscono al paesaggio urbano 
soggetti di grande interesse fotografico, le singole 
strade, gli edifici e lo skyline danno sempre luogo a 
scatti decisamente interessanti; il paesaggio 
assume una particolare sfumatura dovuta alle parti 
illuminate e a quelle in ombra formando anche un 
alone di mistero che può cambiare se in presenza 
di luna piena o oscurata. Le scie luminose formate 
dai veicoli in movimento percepite appunto come 
tratti continui di luce contribuiscono a dare 
movimento e dinamicità alla composizione creando 
spettacolari fasci multicolori. 
Un altro soggetto di grande interesse per il fotografo è la luna e la volta celeste (non parliamo di fotografia 
astronomica che è un’altra cosa e patrimonio degli specialisti). Nei luoghi con limitato inquinamento luminoso è 
possibile catturare, con la normale attrezzatura del fotoamatore, splendide immagini della volta celeste che grazie 
alle lunghe esposizioni e al movimento terrestre, vengono a prodursi  suggestive scie circolari (star-trail).  
 
Con le moderne fotocamere vengono risolti gran parte dei problemi tecnici presenti un tempo, a fare la differenza 
saranno quindi il nostro colpo d’occhio e la nostra mano. E importante il contesto scelto per andare a fotografare, 
individuare il posto giusto (meglio fare prima e quando non è ancora buio un sopralluogo), conoscere le condizioni 
meteo (è intuitivo che un cielo nuvoloso è proibitivo per questo genere di fotografia), documentarsi e prendere 
ispirazione dai lavori svolti da altri fotografi (Flickr, Google e altri). 
Anche l’abbigliamento ha la sua importanza specie se andiamo fuori città, scegliere un vestiario adeguato, munirsi di 
una o più torce elettriche, e scegliere zone coperte dal segnale radio per il funzionamento del proprio telefono 
portatile; la migliore condizione di sicurezza è quella di andare in compagnia. 
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Problemi tecnici nella Fotografia Notturna 
 
Da un punto di vista tecnico, i maggiori problemi da affrontare per questo tipo di fotografia sono relativi a: 
 
l’autofocus, in forte carenza di luce non riesce a svolgere la sua funzione 

 
anche il calcolo dell’esposizione da parte della fotocamera viene messa in crisi dalle forti differenze tra le 
sorgenti di luce artificiale e la ridotta luce ambientale 

 
anche i migliori stabilizzatori presenti sulla fotocamera o sulle ottiche non riescono a compensare gli eventuali 
movimenti che possono prodursi durante le lunghe esposizioni quindi la fotocamera dovrà essere mantenuta 
assolutamente immobile 

 
i lunghi tempi di esposizione portano inevitabilmente ad un aumento del rumore digitale catturato dalla 
fotocamera 

 
le differenti sorgenti di luce artificiali presenti sulla scena da riprendere, rendono problematica la valutazione del 
bilanciamento del bianco. 

 
 

Attrezzatura 
 

La caratteristica principale di una fotocamera da utilizzare 
per la fotografia notturna è quella di disporre di tempi di 
posa ragionevolmente lunghi per poter catturare la 
scarsissima luce che illuminerà i soggetti da riprendere. 
Dobbiamo tener presente, nel caso di utilizzo di 
fotocamere compatte, che in genere, il tempo di 
esposizione massimo non supera i 15 secondi ed è quindi 
intuitiva la forte limitazione imposta per questo tipo di 
utilizzo; le Reflex sono assolutamente da preferire perché 
consentono di tempi di posa decisamente superiori (circa 
il doppio delle compatte) e più che mai dispongono della 
cosiddetta  “posa B” (B sta per Bulb); si tratta di una 
modalità di funzionamento in cui l’otturatore, una volta 
premuto, resta aperto fintanto che si tiene premuto il 
pulsante di scatto concedendo quindi infinite possibilità 
operative. 
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Le Reflex presentano un altro importante vantaggio che è quello di gestire il rumore dovuto alle lunghe esposizioni in 
modo efficiente disponendo di algoritmi, attivabili da menù, per la riduzione del rumore con grande effetto sulla 
qualità dell’immagine (vantaggio che viene tanto più avvertito se la fotocamera è stata impostata in RAW 
consentendo di agire anche in postproduzione). 
  
Oltre alla fotocamera Reflex è necessario disporre di altri due importanti accessori: 
 
il treppiedi fondamentale per la stabilità della fotocamera pena un’ inevitabile disastroso mosso (migliore sarà la 
qualità del treppiedi in termini di robustezza e stabilità migliore sarà la qualità dell’immagine realizzata).  
 
il comando di scatto remoto è anch’esso fondamentale per evitare effetti di mosso in quanto non è necessario 
toccare la fotocamera al momento dello scatto evitando ogni problema. Inoltre i modelli più avanzati permettono di 
bloccare lo scatto o anche di impostare un tempo in secondi evitando così di dover tenere premuto il comando per 
tempi che per alcune esposizioni posso risultare molto lunghi.  
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Impostazione della fotocamera 
 
Essere fotografi consapevoli vuol dire assumere il totale controllo della fotocamera svincolandosi sempre più dagli 
automatismi offerti dal firmware installato; questo concetto è molto forte in questo genere di fotografia. 
 
Ecco le impostazioni di base da tenere in considerazione: 
 
fotocamera in modalità creativa – Manuale 

 
esclusione dell’autofocus e inquadratura in live view che permette di scegliere il punto di messa a fuoco grazie 
alla possibilità di ingrandimento; 

 
con l’utilizzo della Reflex si dovrà provvedere al blocco dello specchio perché il suo movimento introdurrebbe 
vibrazioni indesiderate dando luogo a fastidiosi effetti di micro mosso (quest’operazione è fattibile da menù); 

 
eliminazione del flash 

 
scattare in RAW  o RAW+JPG per avere maggiori possibilità di azione in fase di post produzione (bilanciamento 
del bianco e rumore) 

 
impostare gli ISO sui valori minimi es. 100 con possibilità di modificarli successivamente, questo, come già detto, 
per minimizzare il rumore; 

 
con l’utilizzo del treppiedi eliminare, tramite gli appositi switch presenti sulle ottiche, gli stabilizzatori di 
immagine perché non necessari in quanto la fotocamera è bloccata e introdurrebbero dannose vibrazioni; 

 
Utilizzare come metodo di calcolo dell’esposizione “Media pesata al centro” con la quale la macchina valuta 
l’esposizione su una piccola zona centrale dell’inquadratura (un’area maggiore della misurazione spot), 
un’alternativa ancora più mirata consiste nel calcolare l’esposizione, a parità di diaframma,  misurando il tempo su 
tre punti precisi della scena: verso la zona più scura (una zona in ombra), verso la zona più chiara (lampione o altra 
fonte di luce) e in una zona intermedia; sommare ora i 3 tempi visualizzati e dividere il totale per 3. Otterrete il 
tempo di esposizione corretto per tutta l’immagine. Questo tempo è quello che si dovrà utilizzare per scattare, 
abbinandolo chiaramente all’apertura di diaframma scelta in precedenza; 
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NR su lunghe esposizioni: sta per “Noise Reduction” ed è una funzione presente sulle Reflex che permette di 
ridurre il rumore elettronico generato dalla lunga esposizione; molti sono contrari ad utilizzare questa 
funzionalità in quanto non solo si rischia  di aspettare alcuni minuti per vedere il risultato della foto (data la 
lunga elaborazione da parte del processore per correggere il rumore) ma, in casi come gli scatti alle stelle, si 
vedranno meno corpi celesti del previsto (il puntino della stella può essere interpretato come rumore 
elettronico e quindi cancellato). 

 
se si vuole inserire nella scena l’effetto “stella di luce” sfruttando la presenza dei lampioni chiudere il 
diaframma a f/16 e f/22  

 
utilizzare il bracketing dell’esposizione effettuando i tre scatti quando si hanno forti dubbi aiutandosi anche 
con la visione sul display e con l’istogramma. 
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Fotografare le stelle (Startrails) 
 
Quanto finora indicato trova applicazione generale nella fotografia notturna, ma per concludere questo 
articolo vogliamo fornire, sia pure in forma sintetica,  alcune indicazioni specifiche per fotografare le stelle che 
è un argomento molto interessante e affascinante. 
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Startrails significa letteralmente “scia delle stelle” ed è la possibilità, ancora una volta parlando di fotografia 
notturna, di vedere qualcosa che a occhio nudo non sarebbe possibile vedere: la traiettoria delle stelle, che varia 
ovviamente in base alla posizione in cui ci troviamo/inquadriamo. 
E’ questo un esempio tipico di fotografia creativa basata principalmente sulla post-produzione di diverse ore di 
scatti (mediamente 3-4 ore). 
Per fotografare la Via Lattea e altre meraviglie del cielo non è sufficiente disporre dell’attrezzatura perfetta, è 
anche necessario trovarsi nel posto adatto; in molti luoghi, il cielo non è visibile a causa dell’inquinamento 
luminoso, migliaia di luci di palazzi, case e negozi offuscano la visione delle stelle. 
E’ necessario quindi allontanarsi da tutta quella luce, andare in montagna ad altezze ragionevoli oppure al mare, 
l’importante è trovare un luogo isolato dalle luci notturne della città. 
Oltre all’inquinamento luminoso delle città anche la luce lunare crea molteplici problemi  (più la luna è piena e 
meno le stelle saranno visibili).  
 

La regola del 600 
E’ una regola empirica utile a calcolare il tempo migliore d’esposizione in base alla focale utilizzata.  
Questa regola si applica nel modo seguente: 
 
 600 / lunghezza focale = tempo di scatto. 
 
E’ un banale e semplice calcolo che ci aiuta a realizzare scatti di grande impatto. 
Esempio: abbiamo montato un’ottica 24-70mm che utilizziamo a 24mm per avere la massima area grandangolare 
possibile? 600/24=25, che è il tempo d’esposizione da utilizzare. 
 
Nel caso si utilizzi  un corpo macchina  APS-C nel calcolo va considerato il fattore di crop, cioè quell’area che viene 
tagliata dal sensore non a pieno formato che, nel caso di Nikon è di solito pari a 1.5x, mentre, per quanto riguarda 
Canon è pari a 1.6x. Il valore ottenuto, valido per il sensore a pieno formato, va quindi ridotto in base al fattore di 
crop e cioè dividendo per 1,5 o 1,6 il valore precedentemente calcolato. Per una fotocamera APS-C Canon, ad 
esempio, il tempo di esposizione sarebbe di 15,63 secondi. 
 
 
Questo articolo si chiude così; sicuramente non è esaustivo per la vastità e complessità di questa materia, 
l’importante è aver fornito in maniera sintetica e pratica una serie di indicazioni e di raccomandazioni utili per 
realizzare foto in condizioni di scarsità di luce come avviene di notte. E’ fondamentale, specialmente in questi casi, 
la sperimentazione diretta annotandosi volta per volta le impostazioni e i trucchi che vi hanno consentito i migliori 
risultati in quella specifica condizione di lavoro.  
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 Il 24 marzo  si commemorava il 60esimo anniversario della 
firma dei Trattati di Roma. La presenza di Capi di Stato di 28 
nazioni dava all’evento un carattere solenne, un poco 
inquietante per i servizi di sicurezza della capitale italiana e 
conferiva a quella giornata un’aura di eccezionalità  piena di 
discorsi aulici , degni della circostanza. Una immagine coesa  
anche attraverso il suo simbolo, la bandiera blu stellata. 
Adottata dai capi di stato europei nel 1986 la bandiera è 
anche l’immagine dell’unità europea. Il cerchio delle 12 
stelle rappresenta la solidarietà tra i popoli e il numero 12, 
che rimane invariabile, è simbolo di perfezione e di unità 
come i 12 mesi dell’anno o le12 ore del giorno e della notte. 
La realtà dei fatti vissuti dalla comunità degli europei non 
coincide, purtroppo, con l’enfasi delle celebrazioni né con la 
sua attuale immagine. L’idea di creare uno spazio comune di 
pace e di rinascita, dopo due conflitti, che avevano ridotto 
in macerie il continente, era stata anticipata dall’istituzione 
della CECA, Comunità europea del carbone e dell’acciaio, 
nel 1951 e cioè solo dopo 6 anni dalla fine della seconda 
guerra mondiale. I dirigenti dell’Europa ferita avevano, con 
un impeto comune, la volontà di ricostruire insieme.  
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Erano sei i Paesi che si erano riuniti per dare un futuro ai loro cittadini:  Belgio , Francia, Germania dell’Ovest, Italia, 
Lussemburgo, Paesi Bassi. Sessanta anni fa nasceva il primo nucleo  dell’Europa unita al quale man mano si 
aggiunsero altre nazioni. Nel 1973 entrano Danimarca, Irlanda , Regno Unito; nel 1981 la Grecia; nel 1986 il 
Portogallo e la Spagna; nel 1995 l’Austria , la Finlandia e la Svezia; nel 2004 la Repubblica Ceca, Cipro, Estonia, 
Ungheria, Lettonia , Lituania, Malta, Polonia, Slovacchia, Slovenia; nel 2007 Bulgaria, Romania; nel 2013 Croazia. 
Questo lungo elenco di Paesi, ma soprattutto il periodo temporale trascorso tra i loro rispettivi ingressi, indicano 
come il contesto storico ed economico  abbia potuto modificare lo “spirito primigenio” dell’Europa dei padri 
fondatori. L’adesione all’Europa era significativa per molti paesi. In alcuni di essi, infatti, la fine di governi autoritari 
e/o dittatoriali consentiva di sottoscrivere pienamente ai dettami democratici europei. La caduta del muro di 
Berlino e la fine dell’Unione Sovietica “liberava” i paesi dell’Est dando loro piena autonomia di decisione e la 
possibilità di partecipare al grande mercato europeo. 
  
 

Europa Unita? 



Un quadro idilliaco sarebbe stato questa Grande Europa se, nel 
frattempo, non fossero sopraggiunti altri fattori 
destabilizzanti!  Quelli più evidenti sono stati gli aspetti finanziari 
ed economici, che hanno contraddistinto la storia del cammino 
europeo. Se la libera circolazione dei beni e delle persone è stata 
per noi europei un vantaggio, l’aspetto puramente finanziario di 
un liberalismo sfrenato ha falsato i fondamentali tradizionali 
dell’economia. 
Occorre sapere che la sovranità dei singoli paesi rimaneva alle 
sole politiche fiscali e della difesa. Già la concorrenza fiscale tra i 
Paesi era un handicap per le nazioni che non avevano  un 
equilibrio di bilancio sufficiente ad accordare agevolazioni agli 
investitori, allontanandoli dalla propria economia. Inoltre, con la 
liberalizzazione dei servizi finanziari e bancari, la finanza 
anglosassone introduceva prodotti  “innovativi”, convogliando 
ingenti capitali da un capo all’altro dell’Europa (e del mondo) per 
soddisfare gli azionisti o i fondi pensione, svuotando in un solo 
clic informatico il capitale di società per investire altrove. I casi 
sono numerosi e nulla ha potuto impedire questo fenomeno in 
mancanza di regolamentazione anche se successivamente la 
Banca dei Regolamenti Internazionali  ha posto certi limiti. 
L’introduzione della moneta unica poteva rivelarsi una grande 
occasione. La creazione del Sistema Monetario Europeo ne aveva 
tutte le premesse. E così fu per l’adesione successiva dei Paesi al 
grande progetto, anche se non tutti vi parteciparono. Sia per 
scelta sia per la mancanza dei requisiti l’ingresso nell’area euro fu 
parziale, tradendo lo spirito di quello che si chiamò poi l’Unione 
economica e monetaria. Tra i requisiti necessari all’adesione la 
condizione più vincolante era la situazione di bilancio dei singoli 
Paesi. E non tutti avevano le carte in regola. L’euro diventava una 
moneta internazionale in concorrenza con il dollaro statunitense. 
Le  valute nazionali che vi confluivano non avevano tutte lo 
stesso peso. Il marco tedesco faceva da padrone sulle altre 
monete. Le autorità  di vigilanza nazionali si allineavano su quelle 
di Francoforte. Questo fu la conseguenza del cambio sfavorevole 
della lira rispetto all’euro. E con esso la perdita di potere 
d’acquisto dei cittadini. Fra i detrattori della moneta unica questo 
aspetto è tuttora all’ordine del giorno anche se pagare le bollette 
petrolifere in euro e non in lire è un grande risparmio! 
 

Foto Silvio Mencarelli 
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Alcuni paesi rifiutarono l’euro, come il Regno Unito, in nome della sovranità nazionale ma anche per le conseguenze 
che l’appartenenza alla moneta unica causava: il pareggio di bilancio, il debito sovrano e le politiche di austerità che 
essi provocavano. Forse è questo uno degli aspetti più gravosi della crisi che anima l’Europa di oggi. Ai “burocratici 
di Bruxelles” si contrappongono i paesi più deboli e le loro popolazioni in difficoltà. Tanto più che le regole dei 
mercati finanziari non perdonano e la speculazione sui titoli di Stato dei Paesi in difficoltà prosegue.  Ma un altro 
aspetto ancora più deleterio di quello finanziario ha minato la coesione dell’Europa: il crescente nazionalismo. 
Collegandosi a quanto detto  prima è vero che il rigore ha impoverito le popolazioni europee dell’euro ma la crisi 
mondiale ha colpito tutti senza eccezioni. La globalizzazione dell’economia ha modificato profondamente gli stili di 
vita dei cittadini, offrendo ai partiti più estremi un terreno fertile per la loro propaganda. La colpa è sempre 
dell’altro anche se i mali e la disuguaglianza sociale sono i risultati della debolezza delle politiche nazionali che si 
sono susseguite nel tempo. Molti Paesi hanno tratto solo benefici dall’adesione all’Europa e sono proprio questi che, 
oggi, se ne vogliono allontanare sia con decisioni referendarie come il Regno Unito, sia con politiche 
manifestamente nazionalistiche come alcuni Stati dell’Est Europeo. 
 

Foto Silvio Mencarelli 
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I muri si sono alzati all’interno della stessa Europa. La solidarietà, che era alla base delle premesse dell’Unione 
europea, è stata sostituita dalla chiusura totale allo spirito comune. L’afflusso dei migranti in Europa ne è la triste 
prova. Nonostante le decisioni sottoscritte dai membri dell’UE, i governi di alcuni Paesi hanno deciso di impedire in 
modo barbaro l’accesso sul loro territorio a chi fuggiva da crudeli scenari di guerra.  Nei contesti storici passati le 
crisi hanno sempre provocato il ripiegamento delle nazioni entro le loro frontiere con l’innalzamento di barriere 
ma, soprattutto, con l’insorgere di politiche estremiste  con la totale adesione di quelli che cercano “l’uomo forte” 
per risolvere i problemi. Stiamo vivendo un periodo simile nella nostra bella Europa. Il referendum per l’uscita del 
Regno Unito è stato uno schiaffo per l’Europa. Il percorso verso il totale distacco dall’Europa è lungo e le 
conseguenze per Londra e per Bruxelles non sono ancora ben chiare. Certo che se il Regno Unito ne traesse 
vantaggi per la sua economia sarebbe una triste notizia per l’Europa: incoraggerebbe altri paesi a  fare altrettanto 
e darebbe una spinta alla voglia di smantellamento che serpeggia tra gli estremisti europei! 
Ci siamo allontanati dalle prime immagini di una Europa solidale ed unita! Ombre hanno offuscato il blu della 
bandiera stellata e l’inno europeo “tutti gli uomini saranno fratelli” della Nona Sinfonia di Beethoven suona male. 
Certo, per poter continuare ad essere europei convinti occorrerebbero decisioni che ridessero peso alla voce dei 
cittadini e non solo a decisioni imposte dall’alto e ciò con una comune visione delle autorità comunitarie e 
nazionali, come fu nel momento della nascita di questo significativo esperimento democratico di condivisione 
pacifica e sovranità tra Stati nazionali. 
 

Foto Silvio Mencarelli 
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UMBRIA, OASI E CASTELLO: UN TANDEM 
DI BELLEZZE IN CONCORSO FOTOGRAFICO 
 
Si è concluso il concorso fotografico 
organizzato dal Comune di Alviano, in 
collaborazione con Sistema Museo e Oasi 
WWF Lago di Alviano. Il concorso intendeva 
valorizzare le bellezze dell’Umbria e in 
particolare quelle del territorio alvianese, 
mettendo in parallelo il paesaggio naturale 
dell’Oasi WWF Lago di Alviano e il Castello, 
tipico esempio di fortilizio rinascimentale. 
I due “beni del patrimonio” umbri sono già 
oggetto di un’ offerta turistica denominata 
Tandem. I vincitori sono stati premiati il 30 
aprile nella sala consiliare del comune 
presso il Castello di Alviano.  

 
La giuria è stata presieduta da: 
Silvio Mencarelli - docente e direttore della 
rivista Photosophia; 
Silvia Frustalupi - Presidente Associazione 
Libri Salvati; 
Giovanni Ciardo - Sindaco del Comune di 
Alviano; 
Sara Stangoni - Responsabile web del 
settore comunicazione Sistema Museo; 
Alessio Capoccia - Oasi WWF Lago di 

Alviano; 
Davide Pompei – OrvietoNews; 
Camilla Orsini - giornalista, collaboratrice 
de Il Messaggero. 
 
Tutte le foto possono essere visualizzate 
nella pagina cultura di  orvietonews.it  
 
 

http://www.orvietonews.it/cultura/2017/05/03/tandem-la-coppia-di-foto-piu-bella-del-mondo-ecco-tutti-gli-scatti-del-concorso-54612.html?fb_action_ids=1380062362080371&fb_action_types=og.comments
http://www.orvietonews.it/cultura/2017/05/03/tandem-la-coppia-di-foto-piu-bella-del-mondo-ecco-tutti-gli-scatti-del-concorso-54612.html?fb_action_ids=1380062362080371&fb_action_types=og.comments
http://www.turismoalviano.it/data/allegato/20170220164616_Regolamento_TandemAlviano.pdf
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Foto Roberto Frustalupi – 1° classificato 
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Foto Roberto Frustalupi – 1° classificato 
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Foto Mario Proietti – 2° classificato 
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Foto Mario Proietti – 2° classificato 
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Foto Antonella Giubbini – 3° classificato 
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Foto Antonella Giubbini – 3° classificato 
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TRAILERS FILMFEST 2017  lancia la nuova edizione del  CONCORSO PITCHTRAILER  
Hai un'’idea di un film da realizzare?  
Raccontaci, con la pellicola, il digitale o il cellulare il tuo pitch con un trailer  e fai conoscere la tua idea!  

 
ISCRIZIONE GRATUITA –- SCADENZA 30 GIUGNO 2017 
Dopo il grande successo degli scorsi anni, TRAILERS FILMFEST - il festival dei trailers cinematografici, 
giunto alla XV edizione, diretto da Stefania Bianchi e che si terrà per il secondo anno - a Milano, presso il 
lo Spazio Cinema Anteo dal 12 al 14 ottobre 2016, lancia anche quest'anno il CONCORSO PITCH TRAILER. 
A iscrizione gratuita, alla sua nona edizione, novità assoluta in Italia, il concorso Pitch Trailer è ideato e 
organizzato dall'Associazione Seven con l'obiettivo di offrire uno spazio alle idee degli autori indipendenti, 
incarnando pienamente la vocazione del Trailers FilmFest di sperimentare i nuovi linguaggi cinematografici 
per dare un'opportunità unica a tutti coloro che vogliono promuovere, attraverso un trailer, l'idea di un 
film ancora da realizzare.  
Possono partecipare tutti i trailer, tratti da sceneggiature di film ancora da realizzare e girati con 
qualunque mezzo, dalla pellicola al cellulare, della durata minima di 1 minuto e della durata massima di 3 
minuti. L'invio dei lavori - entro e non oltre il 30 giugno 2017 - deve avvenire con upload di un video in .flv 
o .mov o .mp4 (max 25mb) e di una sinossi in formato .doc o .pdf  sul sito del festival 
www.trailersfilmfest.com alla sezione Professional - Concorso Pitch Trailer.  
Una giuria di 5 produttori cinematografici, scelti dalla direzione del festival, decreterà quindi tra i migliori 
10 Pitch (preselezionati dal comitato del festival) il Miglior Pitch Trailer, che sarà premiato in una delle 
serate Première del festival. Come Premio finale, il vincitore del Miglior Pitch Trailer sarà ospite a Milano 
per due giorni per durante la XV edizione del Trailers FilmFest, che offrirà viaggio e alloggio, con la 
possibilità di vivere l'esperienza del festival e di presentare la propria idea ai professionisti presenti. I 10 
Pitch Trailer in competizione saranno promossi sul sito del festival, sul suo canale youtube e verranno 
proiettati nell'ambito della sezione Trailers Professional.  
Info  www.trailersfilmfest.com   pitch@trailersfilmfest.com 
 

http://www.trailersfilmfest.com/
http://www.trailersfilmfest.com/
http://www.trailersfilmfest.com/
http://www.trailersfilmfest.com/
http://www.trailersfilmfest.com/
http://www.trailersfilmfest.com/
http://www.trailersfilmfest.com/
http://www.trailersfilmfest.com/
http://www.trailersfilmfest.com/
http://www.trailersfilmfest.com/
mailto:pitch@trailersfilmfest.com
mailto:pitch@trailersfilmfest.com
mailto:pitch@trailersfilmfest.com
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Pronti a scattare? 
  
Reflex? Presa! Tele o grandangolo? Mah, entrambe, non si mai! Treppiedi? Eccolo, nuovo nuovo! 
Mi sembra di aver preso tutto. Tutto pronto per la lezione, oggi pratica a Castel Sant’Angelo.  
Ogni volta che mi preparo per un’uscita o lezione fotografica ho paura di dimenticare qualcosa e mi fermo a 
guardare pensierosa la mia attrezzatura: minimal. Rifletto spesso sul fatto che se avessi un’attrezzatura 
maggiore e migliore riuscirei a fare foto migliori. Ma poi ripenso a quello che dicono i fotografi - quelli veri, quelli 
bravi - che le buone foto non dipendono dalla qualità o dalla quantità dell’attrezzatura: non è certo possedendo 
un’attrezzatura e accessori costosissimi e di ultima generazione che sono garantite le buone foto. Occorre ben 
altro equipaggiamento: passione, allenamento, buon occhio, pazienza… come nella vita. Anche lei ci richiede di 
essere ben equipaggiati per far fronte a “intemperie”, imprevisti, cadute, salite... Occorrono coraggio, forza, 
determinazione, comprensione, amore, pazienza... Probabilmente l’importante non è essere totalmente 
provvisti di tutta l’attrezzatura: c’è chi è più coraggioso, chi più forte, chi è meno determinato e chi ci mette 
tanta passione, c’è chi è più paziente e chi lo è meno; poi c’è chi ha una reflex entry-level e chi ha comprato 
l’ultimo modello, chi ha collezionato varietà di obiettivi e chi ne ha uno soltanto... e si possono raggiungere 
comunque buoni risultati. 
L’essenziale per ognuno sarebbe usare al meglio ciò che si ha, senza pensare a come sarebbe potuto essere se 
avessimo avuto ancora di più o di meglio. La cosa veramente importante dovrebbe essere il provare ad avere 
sempre e in ogni ambito la carica giusta, il giusto mix di passione, entusiasmo, serenità, obiettivi. 
Confortata da questi pensieri, infilo la mia attrezzatura nello zaino e parto.  
Appena in metro, sento la fatica, quella subdola che ti annebbia la mente e si impossessa di quelle poche 
energie rimaste: accidenti! Sì che la giornata è stata piena, ma scaricarmi così, adesso che viene la parte 
migliore! Ma ormai sono in strada, sono in gioco e provo a resistere. Arrivo all’appuntamento, in ritardo e 
infreddolita, ma come al solito sono scaldata dalla calorosa accoglienza dei miei compagni di corso. Ansiosa di 
provare il nuovo treppiedi, comincio a montare l’attrezzatura, cerco di calarmi nell’atmosfera e immergermi in 
quel panorama; aspetto le preziose indicazioni del prof., intanto accendo la reflex per impostarla e finalmente 
scatt…   
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Un’odiosa lucina rossa comincia a lampeggiare, insistente, a ricordarmi la mia incosciente distrazione: avevo 
dimenticato di controllare il livello di carica della batteria della macchina fotografica: si stava inesorabilmente 
scaricando! Anche lei! Ma non bastavo io? 
Il prof. – giustamente – ci fa notare che non controllare il livello della batteria o non portarne una di riserva è 
una grave e importante distrazione. La prossima volta proverò ad essere più attenta e magari cercherò una 
batteria di riserva anche per me! 
Un tempo, forse, la preoccupazione era di finire i rullini e di non averne di scorta, ora c’è l’ansia di non avere la 
carica sufficiente. Cambiano i tempi, i modi di guardare e di fotografare, le tecniche e i materiali della 
fotografia, ma resta sempre la preoccupazione per qualcosa che non ci permetterà di carpire l’attimo… 
Cerco di non pensarci troppo, troverò qualche escamotage per resistere. Torno al mio panorama, cercando di 
godermi l’atmosfera  che sta creando la luce mentre scende sul Tevere colorando tutto di blu. Comincio a 
scattare, cercando di ottenere qualcosa di buono nonostante tutto. Ogni tanto spengo la macchina fotografica, 
per riposare e soprattutto per preservare un po’ di carica, la mia e quella della reflex. Anche se in questo modo 
avrò perso l’occasione di catturare istanti e scene indimenticabili, come quel gabbiano che risalendo dal fiume 
è planato sulla banchina ad ali spiegate: che scena! Purtroppo rimasta solo nella mia mente.  
La batteria, però, ha resistito giusto il tempo della lezione, ha ceduto soltanto alla fine, permettendomi di 
portare a casa qualche scatto - spero buono! - e anche qualcosa di più importante.  
La fotografia, in tutta la sua storia, è stata sempre il risultato di un’alchimia di luce e processi chimici; e anche 
oggi, che siamo passati dai sali d’argento ai pixel, la fotografia continua ad essere una questione di chimica: la 
chimica del momento, creata da quelle emozioni che scaturiscono da persone, circostanze, atmosfere... 
L’atmosfera di quella serata, la bella lezione, la buona compagnia, le risate e la condivisione di tante emozioni 
mi avevano ricaricata e ripagata della fatica fatta. Almeno io tornavo a casa con una carica in più. Ancora una 
volta la fotografia e la vita mi avevano positivamente sorpreso. 

 



“Photosophia" è una nuova corrente artistica che intende rappresentare 
ed esplorare con l’aiuto della fotografia i principali concetti filosofici, 
dimostrando la vicinanza tra immagine, forma intesa come idea  e 
filosofia.   
Tali rappresentazioni visive vengono prodotte essenzialmente attraverso 
il mezzo della macchina fotografica, ma è possibile utilizzare anche altre 
forme di dispositivi visuali, utilizzando i meccanismi della ripresa come 
se fossero componenti del processo percettivo: tempo, luce, lenti, punto 
di vista, scelta dell’inquadratura, messa a fuoco selettiva, ecc. 
Questa nuova corrente artistica nasce da una ricerca maturata nello stile 
di vita  attuale, dove l'immagine è prioritaria al contenuto e alla forma 
delle idee. La parola immagine quindi non fa riferimento solo alle 
fotografie, ma si riferisce a tutta la realtà dell’individuo, una realtà oggi 
spesso estraniante dove l’essere umano perde facilmente la propria 
individualità per indossare maschere e assumere ruoli spesso poco 
soddisfacenti alla natura umana. 
I “photosophisti” sono i seguaci, i fautori e ricercatori della 
"photosophia". Tutti possono arricchire questa nuova multidisciplina 
dando il loro contributo a questa ricerca, presentando idee sotto ogni 
forma artistica. 
Per ulteriori informazione scrivici. 

 
Silvio Mencarelli 

MANIFESTO                                  Photosophia®  
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PHOTOSOPHIA è una rivista 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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