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Visioni del tempo 

 
 
Perché oggi tanta gente ama la fotografia? 
Me lo sono chiesto e me lo richiederò ancora tante volte, anche perché una sola risposta non basta. 
Nella premessa del mio ultimo libro “Scuola di fotografia” faccio spesso riferimento al linguaggio e alla 
possibilità di esprimersi attraverso le immagini. Credere però che parlare attraverso le immagini sia più 
facile che esprimersi attraverso le parole è un falso;  l’immagine ti dà l’illusione di capire velocemente, 
ma dietro questa illusione si cela un subdolo inganno, mentre la tecnica, se ben utilizzata, può aiutare a 
contenere questo bluff. 
Oggi raccontare e raccontarsi si fa con la fotografia esattamente come nel quotidiano si “vocifera”, 
perdendosi facilmente nel “si dice” o “si fa” collettivo, senza pensarci troppo. 
Non c’è nulla di male in questo, e mi dissocio da chi vuol vedere nella fotografia un’esclusiva aurea 
intellettuale. Quando parliamo non sempre diciamo cose rilevanti  o profonde; anzi spesso si 
“chiacchiera” … e le giornate sono fatte più di chiacchiere che di discorsi profondi. A questo proposito 
ci tengo a sottolineare che qualsiasi fotografia esprime un linguaggio, un modo di esprimersi e di 
pensare: il selfy, così come il portfolio introspettivo o la semplice bella foto di paesaggio o di ritratto, 
sono tutti modi diversi di pensare alla realtà e per questo ricchi di umanità, che raccontano di noi al 
mondo. Ma non possiamo negare che la conoscenza della tecnica, dei principi e del mezzo che si sta 
usando ci permettano di esprimerci meglio, esattamente come nel linguaggio il numero di parole di cui 
siamo a conoscenza ci permettono di esprimere, in maniera più precisa e completa, i nostri pensieri e le 
nostre idee. 
In questo numero parleremo del tempo, del tempo che passa, veloce o lento che sia, senza nessuna 
pausa; strappandoci dalle mani spesso il tempo di riflettere sul nostro mondo interiore e sul senso della 
vita in generale. Un tempo che però lascia sempre i segni del suo passaggio, segni spesso anche molto 
dolorosi; segni che diventano simboli di un percorso stampato nella memoria. 
La spiritualità, qualunque essa sia, prova in qualche modo ad arginare il tempo, così come la fotografia 
analogica ci regalava più tempo per pensare; ma il vero argine del tempo forse è proprio la fotografia, 
con il suo ricordare e testimoniare, per quanto imprecisa essa sia. 
Buona lettura! 
 
 
 



Photosophia® è una nuova corrente artistica che intende rappresentare con la 
fotografia i principali concetti filosofici, dimostrando la vicinanza tra immagine e 
filosofia.   
Tali rappresentazioni visive vengono prodotte essenzialmente attraverso il mezzo 
della macchina fotografica, ma è possibile utilizzare anche altre apparecchiature 
impiegando i meccanismi della ripresa come se fossero componenti del processo 
percettivo umano: occhio, tempo, luce, obiettivo, 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 molto spesso estraniante dove l’essere umano 
perde facilmente la propria individualità per indossare maschere e assumere ruoli 
spesso poco soddisfacenti alla natura umana. 
Compito della photosophia  è far emergere nella coscienza di tutti il perché di tanta 
passione fotografica oggi. 
I “photosophisti” sono i fautori e i ricercatori della photosophia.  
Tutti possono arricchire questa nuova multidisciplina dando il loro contributo a 
questa ricerca presentando idee sotto ogni forma artistica: foto, testi, video, musica 
o altro.  
Per ulteriori informazione scrivici. 
Ass. Culturale Photosophia 

   

MANIFESTO                                      Photosophia®  
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 MIRIAM MENCARELLI                        Photo & Filosofia 

DUALISMO TRA VELOCITÀ E LENTEZZA 
 
Per dualismo si intende la “presenza, in un’organizzazione o 
in una concezione, di due principi fondamentali cospiranti a 
un fine o contrastanti; anche, teoria che ammette la 
coesistenza di due principi distinti o opposti. In filosofia, in 
opposizione al monismo, ogni concezione del mondo 
fondata su un’essenziale dualità di principi” 0, in  fotografia 
come in letteratura si può trovare tra velocità e lentezza. 
Questa contrapposizione determina approcci e stili talvolta 
antitetici, è indiscutibile che la lentezza dà l'opportunità di 
meditare, ponderare le cose, emozionarsi. Per la lentezza ci 
si può gustare un buon libro in tutta la sua interezza e con 
assoluta calma. Al contrario, nel quotidiano la lentezza è 
stata interpretata negativamente, come mancanza di 
efficienza.  
La velocità è immediatezza, rapidità, nella letteratura viene 
espressa attraverso termini forti che giocano sull’impatto 
emotivo, ma più si è veloci meno si ha tempo per calcolare 
le cose. E la velocità non ci permette di gustare appieno le 
cose! 
Bergson dà un’interessante visione del tempo, affermando, 
nella sua opera “Durata e simultaneità”, che non esistono 
singoli istanti ma un loro continuo fluire, e che quindi il 
passato è legato al presente per cui i singoli eventi si 
raffigurano non scomponibili, ma vissuti nella loro durata, 
reale nel loro scorrere, si trovano nella coscienza di 
ciascuno dove gli stati psichici non si succedono ma 
coesistono. Diverso è quindi il tempo della scienza da quello 
reale che ciascuno di noi vive nella propria coscienza.1 

 

0 In: «http://www.treccani.it» sub voce “dualismo”. 
1Henry Bergson, Durata e simultaneità, Cortina Raffaello, Milano, 1922, 
pp. 58-60. 
 

 

http://www.treccani.it/
http://www.treccani.it/
http://www.treccani.it/
http://www.treccani.it/
http://www.treccani.it/
http://www.treccani.it/
http://www.treccani.it/
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È attraverso la coscienza che l’uomo riesce ad ordinare le differenti vicende “la coscienza che coordina 
insieme passato, presente e futuro”2. Dalla confusione tra intuizione e intelligenza, è nata l'incomprensione 
sulla natura del tempo. L'intelligenza che ha sempre di mira fini pratici, concepisce il tempo, così come fa 
anche la scienza, come una serie di istanti concatenati e misurabili: ha una visione del tempo spazializzata 
come se in una pellicola cinematografica si pretendesse di cogliere la finzione del movimento da ogni singolo 
fotogramma e non dal loro fluire e scorrere in una unità indistinta. Per Bergson “Il tempo non è dunque un 
«fatto» ma un atto della vita spirituale del soggetto e, afferma Bergson, il tempo è «durata»”3.  
In realtà, velocità e lentezza non sono da porre in netta contraddizione. Se confrontati sul piano letterario si 
può comprendere che hanno la stessa origine derivante da condizioni, modelli e modi d’intendere la vita 
comunque inevitabilmente diversi nei vari periodi. 
E come dice Proust “Un'ora, non è solo un'ora, è un vaso colmo di profumi, di suoni, di progetti, di climi”4. 
 
 
2Elisa Bolchi, Il paese della bellezza: Virginia Woolf nelle riviste italiane tra le due guerre, EDUCatt, Milano, 2014, p. 127. 
3Elisa Bolchi, Il paese della bellezza, cit., p. 127. 
4Maurice Blanchot, La conversazione infinita. Scritti sull’«insensato gioco di scrivere», a cura di Roberta Ferrara, Giulio Einaudi 
Editore, Torino, 2015, sez. I in: «https://books.google.it». 
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 GIANNI AMADEI                                    Photo & Ricerca 

FOTOTEMPISMO 

E’ proprio vero! Non si finisce mai di imparare… 
Pensavo di saperne abbastanza della fotografia 
nelle sue varie sfaccettature e per averla 
praticata ormai da tanto tempo e per aver letto 
tanta letteratura e studiati tanti autori. La 
fantasia e la voglia di sperimentare del 
fotografo non ha confini.  
Queste considerazioni mi vengono a seguito 
della presentazione di un libro, direi più di 
un’opera d’arte avvenuta  lo scorso 11 aprile 
nella prestigiosa sede del Museo Nazionale 
Etrusco di Villa Giulia a Roma. 
Il libro dal titolo “Il Risveglio degli Etruschi – 
The Awakening of Etruscans” del fotografo 
Enzo Trifolelli è stata per me una rivelazione, 
mi ha aperto nuovi orizzonti e mi spinge ad 
approfondire queste nuove discipline; ma 
prima di entrare nel merito del libro e nello 
specifico di questa tecnica sono necessari 
alcuni approfondimenti che ho dovuto fare per 
documentarmi e che espongo nel seguito in 
estrema sintesi perché necessari a capire il 
significato di questo nuovo modo di 
interpretare la fotografia. 
Parliamo di “mosso” ma di un mosso 
particolare, inedito, fortemente creativo; 
conosciamo la tecnica ICM (Intentional 
Camera Movement), abbiamo forse sentito 
parlare  del Fotodinamismo Futurista, oggi 
parleremo di FoTotempismo, ma prima di 
addentrarci su questa tecnica/disciplina, 
richiamiamo velocemente i concetti alla base 
delle due prime discipline per vedere in pratica 
in cosa consiste il FoTotempismo. 

Fotodinamismo 
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La tecnica ICM (Intentional Camera Movement) – Foto creative con il mosso intenzionale 
 
Ci sono foto mosse venute per errore e foto mosse nelle quali questo effetto rappresenta un valore aggiunto e 
viene definito mosso creativo. Il mosso creativo è un effetto voluto, intenzionale. Esso permette di ottenere risultati 
estremamente vari, dal tocco pittorico che può imprimere alla foto di un paesaggio, al risalto che è in grado di dare 
ai soggetti in movimento, all’interno di un’inquadratura nella quale siano anche presenti soggetti statici. La tecnica 
del Mosso Creativo ti consente di usare la fotocamera in una maniera completamente nuova. 

Foto Gianni Amadei 
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Può essere ottenuto sostanzialmente in due modi: 
• usando  tempi di esposizione lunghi, stare fermi (meglio se si usa un cavalletto) e fotografare un soggetto in 

movimento, per esempio, un gruppo di ballerine che si muovono su un palco; 
• usando tempi di esposizione lunghi e muovendo la fotocamera fotografando un soggetto statico. 
 Esistono anche altre tecniche che hanno a che fare con l’effetto mosso:  il panning, lo zooming o il “camera 
toss”, quest’ultima abbastanza estrema, perché consiste nel lancio della fotocamera. 
Chi vuole approfondire queste tecniche può seguire i relativi links ma non ci assumiamo responsabilità per chi 
volesse sperimentare la camera toss. 

https://www.fotocomefare.com/fotografia-tecnica-panning/
https://www.fotocomefare.com/tecnica-zooming/
https://www.youtube.com/watch?v=GOxEc4a8fPY
https://www.youtube.com/watch?v=GOxEc4a8fPY
https://www.youtube.com/watch?v=GOxEc4a8fPY
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Il Fotodinamismo 
 
Nella fisica quantistica, il principio di 
indeterminazione di Heisenberg implica che: 
« Nell’ambito della realtà le cui connessioni 
sono formulate dalla teoria quantistica, le 
leggi naturali non conducono ad una 
completa determinazione di ciò che accade 
nello spazio e nel tempo; detto in altre 
parole, questo principio di indeterminazione 
rende nota l’impossibilità di conoscere con 
esattezza e contemporaneamente la 
posizione e la quantità di moto di una 
particella. In fotografia questo principio 
fisico è continuamente utilizzato senza 
nemmeno rendersene conto. 
Infatti, potendo essere noi a scegliere i 
tempi di esposizione, non facciamo altro che 
decidere se fissare un soggetto fermo in una 
posizione o in movimento.  
L’idea del movimento all’interno della foto 
risale al 1911, anno in cui Anton Giulio 
Bragaglia, grazie anche agli “esperimenti” 
fotografici con i suoi fratelli Arturo e Carlo 
Ludovico, scrive il Fotodinamismo Futurista, 
in linea con i manifesti Futuristi che dal 1908 
hanno iniziato a diffondersi grazie a 
Marinetti. 
Il Fotodinamismo futurista si prefigge di 
liberare la fotografia dalla forma statica 
dell’istantanea facendogli assumere un 
nuovo senso di naturale movimento. Quindi 
le foto dinamiche non sono “mosse”, ma 
“movimentate”, con l’intento di rendere e 
far percepire la traiettoria del gesto. 
Da queste foto si astraggono i corpi in 
movimento, quasi a volerli distruggere, per 
seguirne il divenire nel tempo e nello spazio, 
individuandone così la sua traiettoria. 

https://it.wikipedia.org/wiki/Principio_di_indeterminazione_di_Heisenberg
https://it.wikipedia.org/wiki/Principio_di_indeterminazione_di_Heisenberg
https://it.wikipedia.org/wiki/Principio_di_indeterminazione_di_Heisenberg
https://it.wikipedia.org/wiki/Principio_di_indeterminazione_di_Heisenberg
https://it.wikipedia.org/wiki/Principio_di_indeterminazione_di_Heisenberg
https://it.wikipedia.org/wiki/Principio_di_indeterminazione_di_Heisenberg
https://it.wikipedia.org/wiki/Principio_di_indeterminazione_di_Heisenberg
https://it.wikipedia.org/wiki/Principio_di_indeterminazione_di_Heisenberg
https://it.wikipedia.org/wiki/Principio_di_indeterminazione_di_Heisenberg
https://it.wikipedia.org/wiki/Principio_di_indeterminazione_di_Heisenberg
https://it.wikipedia.org/wiki/Principio_di_indeterminazione_di_Heisenberg
https://it.wikipedia.org/wiki/Anton_Giulio_Bragaglia
https://it.wikipedia.org/wiki/Anton_Giulio_Bragaglia
https://it.wikipedia.org/wiki/Anton_Giulio_Bragaglia
https://it.wikipedia.org/wiki/Anton_Giulio_Bragaglia
https://it.wikipedia.org/wiki/Anton_Giulio_Bragaglia


Ma leggiamo direttamente quello che intende 
Anton Giulio Bragaglia, nel suo libro 
“Fotodinamismo Futurista” Torino, Einaudi, 1980  
“Non basta infatti che una fotografia sia mossa, 
perché divenga una Fotodinamica; né è sufficiente 
che appena in essa albeggino fioche immagini 
ripetute, perché appaia movimentata. In tal modo 
mi spiego, anche per noi, nella fotodinamica; esiste 
la prova mossa quale prova mancata, poiché 
quando una fotografia è tanto flou e piatta da non 
porgere la sensazione del tempo nella età delle 
immagini che vennero distrutte dal moto o vennero 
mosse troppo poco, allora la prova è fotografia 
mossa, cioè mal riuscita, e ben lontana dalla 
dinamica che, invece, anche nella sintesi di 
traiettoria, deve possedere sempre profonda e 
alquanto percettibile l’anatomia del gesto per la 
sensazione dinamica avuta in scopo. Prova mossa 
dunque non è uguale a prova movimentata perché 
nella prima esiste un breve spostamento o una 
completa distruzione dei corpi e nella seconda solo 
una dematerializzazione di questi, con traccia di 
movimento: traccia tanto più viva, quanto più 
recente. Là, dunque, ove la fotografia appare tanto 
mossa, e tanto poco movimentata da non esservi 
più nulla nella lastra, è che la fotodinamica 
incomincia, avendo quale scopo il ricordo della 
sensazione dinamica di un movimento e la sua 
sagoma scientificamente fedele, anche nella 
dematerializzazione…” 
Ecco perché osservando queste foto e leggendo 
quanto scritto da Bragaglia sul dinamismo 
futurista, viene spontaneo fare il parallelo con 
Heisemberg e il suo principio di indeterminazione, 
per mettere in evidenza soprattutto lo stretto 
legame che materie e proposizioni 
apparentemente senza senso hanno con tutto ciò 
che ci circonda. 

https://www.abebooks.it/ricerca-libro/titolo/fotodinamismo-futurista/autore/bragaglia-anton-giulio/
https://www.abebooks.it/ricerca-libro/titolo/fotodinamismo-futurista/autore/bragaglia-anton-giulio/
https://www.abebooks.it/ricerca-libro/titolo/fotodinamismo-futurista/autore/bragaglia-anton-giulio/
https://www.abebooks.it/ricerca-libro/titolo/fotodinamismo-futurista/autore/bragaglia-anton-giulio/
https://www.abebooks.it/ricerca-libro/titolo/fotodinamismo-futurista/autore/bragaglia-anton-giulio/
https://www.abebooks.it/ricerca-libro/titolo/fotodinamismo-futurista/autore/bragaglia-anton-giulio/
https://www.abebooks.it/ricerca-libro/titolo/fotodinamismo-futurista/autore/bragaglia-anton-giulio/
https://www.abebooks.it/ricerca-libro/titolo/fotodinamismo-futurista/autore/bragaglia-anton-giulio/
https://www.abebooks.it/ricerca-libro/titolo/fotodinamismo-futurista/autore/bragaglia-anton-giulio/
https://www.abebooks.it/ricerca-libro/titolo/fotodinamismo-futurista/autore/bragaglia-anton-giulio/


PHOTOSOPHIA 36 13 

IL FOTOTEMPISMO 

Quando si parla di FoTotempismo e si vanno ad interrogare i motori di ricerca nella Rete inserendo questo termine, 
tutto riporta ad un nome, ad un Autore: Enzo Trifolelli. 
Ho conosciuto Enzo recentemente durante la presentazione del suo ultimo libro nella prestigiosa sede del Museo 
Etrusco di Villa Giulia a Roma e con lui si è stabilito un feeling, un interesse ad approfondire la sua visione della 
fotografia nel nostro tempo sempre alla ricerca di nuove forme e rappresentazioni dando dimostrazione che il 
mondo della fotografia è in continua evoluzione sia di tecnologia sia di pensiero. 
In questo articolo vorrei dare spazio alla sua creatività fotografica, alla sua ricerca, alla sua tecnica, lasciando al 
prossimo numero della Rivista Photosophia la presentazione del suo libro “Il Risveglio degli Etruschi – The 
Awakening of Etruscans” dove questa dinamica del FoTotempismo rappresenta la sua massima espressione 
realizzativa. 

https://images.nital.it/nikonschool/life/gallery/fototempismo/14_1ESC_9162_daraw_ps2full.jpg
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Lascio la parola ad Enzo Trifolelli e a quanto si è scritto su di lui per capire di cosa stiamo parlando e per 
entrare nel suo pensiero fotografico. 
 
“Lo spazio, il tempo, l’energia, la tridimensionalità: tutto, in un solo atto espositivo fotografico. Può essere 
la fotografia arte, oltre che rappresentazione? Rispondere di no a questa domanda significa ignorare il 
percorso che la fotografia ha fatto dalle avanguardie del 900 a oggi. 
Quando la fotografia è arte? Questa è una domanda complessa, perché la definizione di arte è variabile e 
modulata nel tempo in relazione alla cultura che la genera. Credo che la fotografia sia arte quando esplora 
nuovi orizzonti per comunicare nuove sensazioni ed emozioni, con nuovi linguaggi, guardando al passato e 
proiettandosi al futuro. Con questo concetto inizia la mia ricerca e sperimentazione in fotografia di cui 
riassumo le linee teoriche che lo hanno ispirato. 
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Premessa 
Gli elementi fondamentali di una fotografia sono tutt’oggi due: punto di ripresa e tempo di esposizione. 
Sintetizzando: spazio-tempo. Il punto di ripresa trasforma la visuale quadrimensionale dello spazio-
tempo in una superficie bidimensionale in cui partecipa in maniera determinante anche il terzo elemento, 
cioè il tempo. La trasformazione dello spazio avviene con una resa prospettica che pone le sue origini 
nella camera obscura, predecessore della macchina fotografica ampiamente utilizzata dai pittori dal 500 
in poi. Questa rispecchia le regole di prospettiva rinascimentale la quale ha influenzato, nei secoli, la 
cultura artistica occidentale e accompagnato la fotografia dalle origini a oggi. 
 

https://images.nital.it/nikonschool/life/gallery/fototempismo/E3T_1953_raw2_ps2_MARSIA.jpg
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Il movimento del futurismo, insieme alle altre avanguardie storiche del primo 900, ha liberato l’arte da 
questa limitazione, distruggendo la visione prospettica e dando luogo, in breve tempo, alle più grandi 
innovazioni nel campo artistico che mai siano state fatte precedentemente. 
Autori come Balla, Boccioni, Picasso e Kandinsky sono solo gli esempi più famosi. Contemporaneamente 
i fratelli Bragaglia sperimentano la possibilità di rivelare fotograficamente il movimento di un soggetto 
in un singolo scatto. Questa è la prima volta che ci si allontana dal concetto che fissa i movimenti per 
rivelarne, invece, la traiettoria ed è anche il primo esperimento spazio-temporale in cui il tempo gioca il 
ruolo di scopritore di fenomeni invisibili all’occhio umano. 
 

https://images.nital.it/nikonschool/life/gallery/fototempismo/E3T_1898_raw_ps1.jpg
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Il FoTotempismo 

La mia idea era di trovare il modo di liberarmi dalla costrizione prospettica della macchina fotografica, dalle 

regole estetiche prevalenti nella nostra attuale cultura, cercando nella fotografia una nuova libertà e il 

superamento dei percorsi fino ad ora effettuati.  Dopo numerosi studi ed esperimenti, mi sono reso conto che 

per raggiungere il mio scopo, dovevo costringere e forzare la macchina fotografica per rimuoverla dalla sua 

rigidità gestionale, agendo sia sul tempo di esposizione, sia, soprattutto, sullo spostamento rispetto al soggetto. 

Così facendo dà modo all’inconscio tecnologico della macchina di registrare quell’invisibile che era già nella mia 

mente, quello che l’occhio non vede e non potrà mai vedere, facendo così emergere un mondo fino ad ora 

sconosciuto nel campo fotografico, con una evidenziazione della quarta dimensione. Tutto questo ottenendolo 

con un singolo scatto fotografico e senza interventi di post-produzione capaci di alterare il contenuto originale. 

Ho chiamato questo concetto di riprese “FoTotempismo”, con evidente riferimento allo spazio-tempo. 

https://images.nital.it/nikonschool/life/gallery/fototempismo/22_4ESC_9795_fullps2.jpg
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Lo spazio è quello in cui sono immersi sia il soggetto sia l’autore. 
Nel FoTotempismo, il tuttuno autore-fotocamera si sposta nello spazio durante l’atto espositivo e, dosando 
questa componente, costringe la fotocamera a una ripresa sia di prospettive multiple, sia a rappresentare i 
soggetti successivamente raggiunti e messi in campo, creando così una tridimensionalità fino ad ora 
sconosciuta. Il tempo, nel FoTotempismo, non è solo il tempo fissato dell’apertura dell’otturatore, ma anche 
quello che la fotocamera è costretta a subire dall’autore, percorrendo un viaggio nello spazio-tempo con 
soste, accelerazioni e decelerazioni opportunamente dosate. Questi movimenti della macchina fotografica 
fanno affiorare nuovi comportamenti “controllati” dell’inconscio tecnologico della stessa, così che più è forte 
la costrizione del mezzo, più è forte la reazione dell’inconscio tecnologico, generando una sinergia con 
risultati intensamente espressivi ed emotivi. Le energie sprigionate dai soggetti vengono rivelate ed 
evidenziate dalle linee di forza, evidenza della smaterializzazione che li unisce a loro stessi, per poi, 
materializzandosi e fondendosi con tutta la scena, creare una sinergia di valenza moltiplicativa all’episodio. 

https://images.nital.it/nikonschool/life/gallery/fototempismo/28_6ESC_9390_da_raw2_full.jpg
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Nella maggioranza delle fotografie attuali, la 
forma, cioè il tipo di rappresentazione, 
esaurisce il contenuto del soggetto, e ci basta 
osservarle una sola volta per comprenderle e 
trarne il senso ultimo e la verità finale. Con il 
FoTotempismo si rientra nel concetto di arte, 
lasciando che la forma sviluppi un incessante 
fluire di rappresentazioni e contenuti sempre 
differenti verso i fruitori e la certezza che ci sia 
sempre qualcos’altro che l’opera può narrare, 
perché per ogni interpretazione e 
comprensione restano sempre una ulteriore 
possibile lettura e un contenuto ancora non 
giunto in superficie. 
Tutto questo dona all’opera quella vita che le 
permette di non morire al primo sguardo. 
Il mondo che si apre con il FoTotempismo è 
dunque onirico e si avvicina più alla pittura 
che alla fotografia e come la pittura allontana 
dalla ripresa del soggetto quella sensazione di 
morte espressa da Roland Barthes nella sua 
Camera Chiara: “Ecco cosa avvicina la 
fotografia alla morte: il senso “macabro” di 
un essere - senza - futuro”. L’unica cosa a 
disposizione è un “è stato”, ormai non più 
modificabile.  
Andrzej Drag afferma: “Un'opera d'arte nasce 
dalla perfetta armonia tra il concepibile e 
l'inconcepibile. Il soggetto, il fotografo e il 
materiale, si uniscono per diventare qualcosa 
di unico”. 
Il primo lavoro, effettuato con immagini in 
FoTotempismo, “Pierrot e la nostra società”, 
racconta la storia della società in cui viviamo. 
Il dialogo duale che ogni immagine 
rappresenta è già espressione completa di un 
capitolo del racconto. Le immagini, espresse 
con il FoTotempismo, possono essere 
composte comprendendo anche altre 
prospettive del medesimo soggetto con 
eventuali inserimenti di altre realtà. 
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Pierrot e la nostra società  
La tutela del Padre, della Madre, nella società dei poteri e del popolo, vista dagli occhi del Pierrot che è in noi. 
Si accorge degli abbagli, delle luci, delle feste, delle ricchezze e delle falsità rappresentate dalle maschere. 
Si inorridiscono gli animi, ma ancora persistono affascinanti falsità. 
I pagliacci ci invadono con il loro mondo “spettacolare”. 
Nonostante tutto cresciamo, rendendoci conto che dietro quelle maschere ci siamo anche noi e troviamo 
conforto nei sentimenti, che sono un accogliente approdo. Pierrot rimane comunque smarrito e non troverà 
più una soluzione, come sua consuetudine. 
La speranza dei giovani troverà riferimento nei saggi del passato, e poi… ;  il futuro. 

https://images.nital.it/nikonschool/life/gallery/fototempismo/12_E1T_1692esc6673D_PS2full.jpg
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Attrezzatura e utilizzo 

Per esprimere il concetto del FoTotempismo, mi sono avvalso nella tecnica di ripresa, da me messa a punto, 

della fotocamera Nikon D300 e degli obbiettivi AF–S Nikkor 10-24mm f/3,5-4,5G ED e AF-S Nikkor 18-135mm 

f/3,5–5,6 G ED. I tempi di esposizione variano da 2 secondi a 3 minuti, mentre il modo di esposizione è 

manuale o programmato con il bilanciamento del bianco in automatico. La sensibilità utilizzata è la minima 

consentita, tra i 200 ISO e L 1.0. 

Nell’intento di promuovere il FoTotempismo nel 2012 è stata allestita la prima esposizione dal titolo “Pierrot” 

a Palazzo Farnese di Caprarola (VT). Successivamente è nata la mostra itinerante “Pierrot e la nostra società” 

con esordio a Fiuggi (FR), presso la sala espositiva “Officine della Memoria e dell’Immagine”, dal 14 al 29 

giugno 2014, su richiesta prolungata fino al 10 luglio. La collezione esposta, di 19 (ad oggi 20) immagini, è 

stata stampata in Fine Art di dimensioni 150x100 cm, su carta 100% cotone. 

Tutte le immagini in FoTotempismo non subiscono modifiche con programmi di post-produzione, ma solo 
“sviluppo” come se derivassero da pellicola. 

 

 Bio. Enzo Trifolelli è nato a Bassano in Teverina (VT) nel 1951. Si fa promotore e fondatore del “Centro Studio 
e Ricerca Fotografi della Tuscia”. Nel 2011 realizza il racconto fotografico “il PALIO”. Nel 2010 definisce la sua 
idea-concetto che denominato FoTotempismo, che introduce il “Gesto” e il “Segno” nella fotografia. La prima 
esposizione in FoTotempismo è del 2012 con “Pierrot e la nostra società”. Nel 2014 inaugura a Fiuggi la 
mostra itinerante “e poi…” e il relativo libro fotografico. Nel 2016 espone al MIA Photo Fair presentando il 
libro “il Risveglio delle Statue I”. Nel marzo 2017 presenta il libro “il Risveglio delle Statue II” con relativa 
mostra. 



  

ANTONELLA ALBANI                        Photo & Progetti
   

HO SCOPERTO DOVE SONO 
 
Antonella Albani è una fotografa romana. Nel 
suo ultimo progetto «Ho scoperto dove sono» 
ci permette di esplorare, con le sue foto 
minimaliste e seriali, il suo mondo interiore. 
 
Quando hai iniziato a fotografare?  
Ho iniziato verso i sedici anni ai tempi 
dell’istituto d’arte, la specializzazione era in 
fotografia e grafica pubblicitaria ed ebbi la mia 
prima reflex.  
  
Come definiresti la tua fotografia?  
È una fotografia metafisica, venata di continuo 
nonsense, minimalista, sospesa… diciamo che 
l’immagine è un enigma, soprattutto per me 
quando poi la rileggo, ed è questo ciò che mi 
affascina più della fotografia. L’enigma che c’è 
dietro le immagini è forse l’unico motivo per il 
quale io da qualche anno mi esprimo con la 
fotografia. L’utilizzo del reale per trascendere il 
reale, questo è il mio motivo, il mio “bisogno”. 
Il fatto che, come ci ricorda Roland Barthes, il 
significante e il significato di una fotografia 
ambiguamente si fondono: questo mi porta un 
brivido continuo, il mistero che si cela dentro 
questo incastro è affascinante, magico. 
Fotografando abbiamo a che fare con un 
mondo non della realtà, ma di fantasmi, e 
aggiungerei: dei nostri fantasmi.  

Intervista di Carola Gatta 



PHOTOSOPHIA 36 23 



PHOTOSOPHIA 36 24 



PHOTOSOPHIA 36 25 

Nelle tue fotografie ci sono sempre persone sole. Perché? 
Nelle mie fotografie in fin dei conti racconto sempre me stessa. Sono una persona malinconica anche se sempre 
pronta al sorriso. Chi diceva che ogni nostro scatto fotografico è un autoritratto? Ecco io sono convinta che ciò 
sia del tutto vero e che non possiamo prescindere da noi stessi mentre guardiamo il mondo. Nel lavoro di 
autoscatto il concetto di “autoritrarsi sempre e comunque” porta a un interessante potenziale sviluppo 
ulteriore, vere e proprie  scatole cinesi in cui si incastra la nostra psiche. In questo senso io credo fermamente 
nelle possibilità psicoanalitiche e psicoterapeutiche della fotografia, se un autore si dà poi all’autoritratto, le 
possibilità di lettura e di esplorazione di se stesso diventano infinite e tutte da scoprire a posteriori dall’autore 
stesso. 
  
Come è nato e come hai sviluppato il tuo lavoro  “Ho scoperto dove sono” ? 
A un certo punto ho chiesto alla mia curatrice di poter avere le chiavi dello spazio espositivo dove pochi mesi 
dopo avrei esposto, questo per potermi introdurre in tutta solitudine in quel luogo e inventare il progetto senza 
un programma iconografico stabilito. Le uniche cose certe, fondamentali per me in quel momento, erano poter 
lavorare su me stessa, sulla mia persona e sul mio corpo come tramite per esplorare il mondo femminile. 
Insomma diventare una sorta di marionetta o bambola vivente, improvvisare metafore psicologiche, in uno 
spazio vuoto immerso nel bianco. Tutto quel bianco delle pareti, inteso come vuoto, in una casa priva di mobilia 
e trasformata in spazio espositivo mi affascinava già da tempo, mi ero innamorata di quel armadietto a muro 
che sarà poi la definitiva alcova con cui interagire, e una volta introdottami finalmente in quel luogo ho dato 
adito all’immaginazione (con l’utilizzo del cavalletto e del telecomando a distanza) per poter esplorami in un 
lungo lavoro di autoscatto durato tre giorni. Il terzo giorno mi è venuta la febbre a 39 e ho riconsegnato le chiavi 
dell’appartamento. Quei tre giorni di scatti compulsivi, sopralluoghi e invenzioni senza regole sono diventati la 
mostra. Ciò che da qualche anno mi interessa è la serialità, le differenze di spostamento del mio o dell’altrui 
corpo rispetto a uno stesso scenario o angolo, una porta che fa da cornice alla persona, o una finestra, un 
determinato andito, e le diverse “intenzioni” dell’elemento umano, quasi sempre senza nesso o logica, ma 
semplicemente movimenti dell’animo, azioni per lo più surreali che diventano però metafore di uno stato 
d’animo. Già nel mio lavoro “La soglia: uomo con cappello” avevo affrontato il tema della serialità ossessiva, qui 
un uomo di schiena inventa movimenti nonsense di fronte a una porta chiusa che gli fa da cornice. L’uomo non 
varca la soglia, non c’è transito ma solo movimento delle sue braccia. Di sicuro il lavoro pionieristico di 
Eadweard Muybridge  sulla serialità e sul movimento mi ha influenzata, oltre alla continua fascinazione che 
provo per la vena ludica dei surrealisti sia pittori che fotografi. Penso a Magritte e al suo amico fotografo Paul 
Nougé. In “Ho scoperto dove sono”, frase che vuole essere ironicamente un’antifrasi (ovvero l’affermazione del 
contrario di ciò che si vuole significare) io mi dibatto in modo del tutto irrazionale intorno a un armadietto a 
muro, mi ci introduco, lo esploro, lo occupo, mi ci nascondo, ci appendo la mia vestaglia, lo osservo forse con 
intenzioni di fuga, sembra una finestra cieca più che un armadio, perfino faccio per affacciarmici dentro. La 
situazione non si scioglie se non nel continuo muoversi, ma è un muoversi cristallizzato, che non porta a nulla di 
risolutivo se non al suo reiterarsi. In questo senso io racconto il movimento interiore nella solitudine (la mia 
solitudine, la solitudine di tutti), esploro il muoversi in un incastro. 
Ecco io nelle mie fotografie racconto incastri, sospensioni, situazioni a cui non c’è risposta, solitudini, 
malinconie, attese. Racconto metafore di esistenza. 
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Qual è il tuo progetto a cui tieni di più? 
Non saprei ben dire a quale progetto io tenga di più, sono sempre proiettata a non chiudermi in un determinato 
progetto ma a continuare a portare avanti una certa poetica, e a un certo linguaggio figurativo che mi definisca, 
mi piacerebbe pensare che la mia fotografia abbia un approccio sempre metalingusitico, che si ponga domande di 
tipo estetico, si interroghi su cosa sia l’immagine stessa, che rimanga sull’enigma che l’immagine figurativa porta 
con sé affermando più interrogativi in essa, a cui non dobbiamo risposte univoche. Io ricerco ossessivamente 
immagini, a volte forse archetipiche, e non riesco a esimermi dall’essere minimale e a rendere pulito il più 
possibile lo spazio, come in un bisogno di ordine dentro me, un regime che mi serve a ritrovare un’armonia 
interiore. 
  
Quali sono i fotografi che ti hanno influenzata di più? 
Il fatto è che non sono solo i fotografi ad avermi influenzata, ma la storia della pittura, il rinascimento italiano, e la 
laurea in storia dell’arte moderna e una tesi sull’eredità di Raffaello nella pittura occidentale sicuramente ha 
influito sul  mio modo di concepire lo spazio compositivo, forse la metafisica di Piero della Francesca e poi i tanti 
protagonisti del rinascimento maturo. Non è un caso che rispetto agli inizi ora io ami tanto il colore, e volendo 
usare il termine “tavolozza pittorica” anche per la fotografia, la mia in questi anni è stata “pastello”. Non mi sono 
ancora ritrovata sui forti contrasti… e il mio diaframma è spesso volontariamente chiuso. Tendo inoltre ad 
appiattire la terza dimensione con l’uso del teleobiettivo, così da trasfigurare la realtà in sogno, in una perenne 
sospensione delle cose, in immagini che guardano più all’onirico e al metafisico che al dato reale. Non l’ho deciso 
a priori, mi ci sono ritrovata. L’influenza della cultura surrealista e della pittura di Magritte credo sia evidente in 
diversi miei lavori, anche questo, non l’ho deciso, è venuto da sé. Anche la passione per il cinema credo mi abbia 
influenzata non poco.  
Se dovessi citare i fotografi che sento di più direi che sono quelli che hanno sdoganato il colore nella fotografia 
d’arte come Luigi Ghirri e Stephen Shore.  Mi appassionano poi le fotografe che usano il proprio corpo in modo 
performativo e si sono occupate quasi esclusivamente di autoritratto: Claude Cahun, Francesca Woodman, 
Isabelle Wenzel, Laurie Simmons. Fotografe come Lorna Simpson, che si è occupata di serialità e di femminile, i 
ritratti femminili di Hannah Starkey. Ultimamente sto nutrendo una forte passione per Jan Saudeck e per Lewis 
Carroll scrittore-fotografo. 
  
Hanno scritto su di lei: 
«…Le fotografie di Antonella Albani mostrano una luce bianchissima, irreale: descrivono un mondo surreale, se 
per surrealismo si intende contraddizione della realtà e del pensiero. Senza ombre, eterea, la figura si staglia a 
tratti abbandonata, altre volte timorosa, o alla ricerca di quell’altro da sé. Antonella snoda una narrazione 
simbolica e ironicamente onirica, fatta di luci, silenzi e sguardi mai visti: un procedere per frammenti, sospesi tra 
oggetto e soggetto che tendono ad equipararsi in una semantica sottile e disincantata .»  (Roberta Malasecca) 
 
«…in Antonella Albani vive però quotidianamente un’ossessione che si palesa nei suoi lavori come un osservare se 
stessa e il mondo in modo distaccato e appartato, ma senza mai far venire meno la responsabilità che sente nei 
confronti dello sguardo degli altri. » (Michela Becchis) 
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Antonella Albani nasce nel 1972 a Roma, dove vive e lavora. Dopo il diploma di maturità d’Arte Applicata con 
specializzazione in “Fotografia Artistica” e “Grafica Pubblicitaria”, si laurea con lode in "Storia dell'Arte Moderna" 
all’Università La Sapienza, con una Tesi sull’eredità di Raffaello nella pittura Occidentale. Le sue fotografie 
raccontano l'attesa di qualcosa che forse mai accadrà. L’agire dei suoi personaggi è in realtà una sospensione: 
quest’ultimi sono quasi sempre immobili, cristallizzati. È una fotografia venata di metafisica e a tratti ironica 
surrealtà, che spesso denuncia una solitudine, in particolare della figura femminile. 
Principali eventi: 2015: Nude, “Party” a cura di Francesca Bertuglia, “Open House Roma”. 2016: vincitrice “T.I.N.A. 
Prize”, con La cucina n. 1, Galleria Gallerati, Radar, San Donà di Piave (ve). “Fuori 7”, La cucina, a cura di Serena 
Silvestrini, Galleria Gallerati, Roma. 2017: Intimate Journey, personale a cura di Enrico Nicolò, Libreria Fahrenheit 
451, Roma; “Fotoleggendo 2016” a cura di Emilio D’Itri, con La famiglia, OF, Roma. 2018: La soglia, personale in 
“Adottart”, a cura di Franco Cenci e Arco di Gallieno, Coltelleria Prezioso, Roma. Forse non è il mio fantasma, a 
cura di Roberta Melasecca, Interno14Next, Mese fotografia Roma, Spazio Impatto. 
La sua mostra personale «Ho scoperto dove sono”, a cura di Roberta Melasecca e Michela Becchis,  è stata 
esposta presso Interno 14 nella sede di Via Carlo Alberto 63 a Roma nel 2018. 
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 MARCELLO PELLEGRINI                           Photo & Poesia 

POSA 
Dici di mettermi in posa, 
di spostare il viso in alto, 

in basso, in obliquo, guardando il bianco del tetto 
come fossi una statua di Fidia, 

e non riesci a percepire il mio disagio, 
l'imbarazzo di espormi, di mostrare la mia intimità 

come fosse un lenzuolo steso al sole di maggio,  
uno schermo dove tutti guardano e ti osservano, ti studiano. 

Sento i click della reflex come animaletti indiavolati desiderosi della mia carne, 
come se volessero smembrarmi, simili 
a vincitori antichi sui loro prigionieri. 

 
Mi chiedi di sorridere, fare l'indifferente, 

la rilassata e la felice, per prendere e 
mostrare qualcosa che non mi appartiene, 

per esporre delle scene che parlino della tua bravura, efficienza, inventiva, 
colpo d'occhio che capisce tutto e penetra in profondità. 

Presuntuoso e manipolatore, che desideri solo ciò che può esaltarti,  
approvarti, sorriderti con mille pacche sulla spalla. 

Prova a mettere in posa il mio dolore per la partenza di un'amica datata,  
per i tanti problemi che la vita mi pone; 
prova tu a dirigere il mio affetto quando 

mio figlio non mi sente e si allontana. 
 

Prova a seguirmi con la reflex quando sono presente ogni mattina 
a risolvere problemi che sempre mi pongono,  

minacciando il mio status se l'obbedienza vacilla. 
Prova anche con il flash a 

riprendere la mia angoscia profonda, 
il mio vivere crudo e la tenue speranza 

che la notte mi regala nel sonno. 
Prova, prova, allora si che sarai 
il più bravo fotografo su tutti,  

il più grande, sensibile, leale compagno 
di tutte le anime davanti all'obiettivo. 
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 MAURIZIO FERRANTE                      Photo & Portfolio 

 VER SACRUM 
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Il titolo di questa serie è Ver Sacrum,  in riferimento all’arte simbolista e decadente e alla rivista omonima di 
Gustav Klimt di cui ho sempre tratto ispirazione. Queste immagini sono un ritorno dopo anni di digitale alla 
fotografia analogica, ho sempre lavorato in elaborazioni in camera oscura: fotomontaggi , interventi pittorici. 
Dopo aver intrapreso la strada digitale in questi ultimi anni ho voluto riprendere in mano le vecchie macchine 
analogiche, e ho scoperto-riscoperto le infinite possibilità dell’analogico: il maggior controllo dei toni e 
sfumature, delle dominanti e le variazioni della definizione, secondo obiettivo e pellicola, morbidezza e della 
grana. Inoltre l’abbandono dell’ultradefinizione del digitale rende l’immagine meno falsa. 
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Ho iniziato a fotografare nei lontani anni ’80, proprio all’avvento 
della plastica e dell’elettronica nelle fotocamere. Avendo pochi 
soldi, mi limitai a comprare una semplice Pentax meccanica 
corredata da un 50mm. Non avendo nulla in movimento da 
fotografare, mi recai al Cimitero del Verano di Roma. Trovai molto 
interesse nell’arte funeraria e nella pietra, nelle atmosfere 
d’abbandono e gotiche. Usavo il negativo colore che non potendo 
al tempo stamparlo per conto proprio non mi dava i risultati 
voluti.  
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Scoprii la diapositiva che congelava perfettamente i colori e 
la luce ricercata. Dall’arte funeraria m’interessai alla 
scultura simbolista fine ottocento e all’arte spiritualista di 
Carlos Shawbe e altri del periodo. Da sempre interessato al 
surrealismo, tentai di trasferire quelle tematiche nella 
fotografia.  
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Tra i fotografi trovai spunto in Jerry Uelsmann e Pete Turner, e 
nei fotografi pittorialisti fine ottocento. In diversi lavori tentai di 
visualizzare le statue dell’arte funeraria con modelle e vestiti 
adatti. Ma i colori e i toni e le sfumature avevano bisogno di 
obiettivi che non trovavo al tempo. Obiettivi meno perfetti ma 
più adatti.  
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Un vecchio fotografo mi fece conoscere le macchine 120 folding a 
soffietto degli anni ’30-‘40-‘50. Comprai una meravigliosa 
Voigtlander con lo stupendo Heliar, e poi Zeiss, e una Zeiss anni 30 
formato 9x12. Per creare le foto che volevo, gli scenari, preparavo 
dei bozzetti su carta, poi passavo a fotografare i singoli elementi che 
in seguito assemblavo attraverso un lavoro di camera oscura, poi 
rifotografavo le stampe ed elaboravo le dia con il metodo del 
sandwich, e infine con fotomontaggi e interventi a pennarelli o olio 
sulle stampe. 
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La foto, lo scenario, non doveva, almeno nelle mie 
intenzioni, dar l’idea di esser stato elaborato: quindi 
rispettavo prospettive e realismo. Volevo che sembrassero 
foto scattate senza effetti speciali. 
Una specie di ‘realismo magico’.  
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I temi spiritualisti e le tematiche dopo la morte mi hanno 
sempre interessato. Quindi nelle mie foto comparivano donne 
che sembravano statue e statue che sembravano vere. I cieli, il 
cristallino e la luce m’interessavano. Visioni di un altro mondo, 
o forse del nostro, annullato il velo di maya della religione 
indiana che ci preclude la vera vista del mondo.  
 



PHOTOSOPHIA 36 39 

Dagli anni 2000 come tutti ho utilizzato il digitale, che nonostante la 
sua perfezione e ultradefinizione non mi ha mai convinto. Sono 
quindi ritornato negli ultimi tempi a rifotografare in analogico. 
Riscoprendo quindi quell’artigianato che l’informatica ha fatto 
dimenticare.  



PHOTOSOPHIA 36 40 

Ho riscoperto la lentezza e il tempo necessario per ottenere 
una stampa, inoltre ogni successo nell’analogico è basato su 
quelle tecniche e scoperte che sono solo ‘individuali’ e non 
prodotto di un software. I vecchi obiettivi analogici e la 
pellicola riescono a ridare quel senso reale della luce e nel 
contempo magico, unendo tecnica ad alea, errore a ricerca. 
E la camera oscura diventa una magica elaborazione 
alchemica. 
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Se in tutto ciò si perde qualcosa in perfezione, si guadagna in sfumature, 
in mille possibilità che vanno dalla definizione al morbido, dalla quantità 
circa di grana, e una maggior prospettiva data dalla ridotta profondità di 
campo delle vecchie ottiche. Una macchina digitale se ben usata darà 
sempre lo stesso alto risultato, un’analogica è sempre un azzardo: la luce 
sembra interagire con la pellicola, il chimico è sempre una scoperta.   
Citando Baudelaire: ‘la bellezza è l’imperfezione’. 
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Ora l’occhio si è di nuovo abituato alle variazioni della luce e alla 
aleatorietà dell’analogico che unisce l’intenzione al caso.  
Le macchine usate per questo portfolio sono: Leica R4, Leica M, 
Contax, Nikon. Pellicole diapositive e negativi colore. 



Dal 21 al 28 luglio trasferiamo le nostre attività culturali e sportive nel cuore delle Alpi 
Carniche a Forni Avoltri.  
Il nostro CAMPUS tra suggestivi sentieri, valli silenziose e natura incontaminata; le 
attività del Campus a cura dei nostri docenti saranno il valore aggiunto al vivere questi 
luoghi STORIA & CULTURA • FOTOGRAFIA & ARTE • TAIJI QUAN & QI GONG  • YOGA & 
BENESSERE • MUSICA & DANZA   
Scarica il volantino con il programma 
 

http://www.accademialar.it/files/Summer2019.pdf


 JACQUELINE SIMON                   Photo & Architettura 

ARCHITETTURA INDUSTRIALE  
Tra recupero e abbandono 
 
Se oggi il quartiere Ostiense di Roma è 
considerato “trendy” pochi sanno che 
tutta la zona fu il fulcro dell’industria 
romana dell’inizio del 20esimo secolo. 
Già dalla proclamazione di Roma 
Capitale d’Italia, molte aree furono 
adibite allo sviluppo economico ma è 
soprattutto con la giunta Nathan, nei 
primi anni del 900, che il polo industriale 
prese tutta la sua importanza.  
Molti fattori furono all’origine di questa 
scelta geografica di Roma. Prima di tutto 
il Tevere che in quella zona forma 
un’ansa; la vicina stazione di Trastevere, 
ancora quella antica, da cui partivano 
rotaie che consentivano un raccordo 
ferroviario fino al porto di Civitavecchia. 
Per non parlare della Via Ostiense, antica 
via consolare che chiudeva tutta l’area. 
Vennero creati il Porto Fluviale con gli 
annessi Magazzini Generali, lo 
stabilimento del Gas (oggi Italgas) con il 
Gazometro, la Centrale Termoelettrica 
Montemartini, i Mercati Generali, il 
Consorzio Agrario, e si ampliarono gli 
impianti Mira Lanza e i Molini Biondi. 
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Difficile immaginare oggi che, in quei luoghi, arrivava il 
carbone dall’Inghilterra, o via fiume, o via i vagoni ferroviari. 
Tutto uno sistema di tralicci metallici ne consentivano il 
trasporto fino alla trasformazione nella vicina Centrale 
termoelettrica (inaugurata nel 1912) che forniva l’energia 
elettrica alla città. Altresì importante era il Gasometro, ossia 
ben tre gasometri, di cui il più grande fu costruito nel 1937. 
Fino agli anni '60 queste strutture furono adoperate per 
accumulare il cosiddetto "gas di città". 
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La Mira Lanza, dall’altra parte del Tevere era una fabbrica di sapone. Nata dalla fusione di due 
società che, addirittura dagli inizi del 900, dagli scarti animali del vicino Mattatoio, producevano 
prima candele e poi saponi, la Mira Lanza sopravviverà fino al 1952, quando i componenti chimici 
avranno il sopravvento.  
Questi tre importanti manufatti hanno avuto un destino diverso fino ai nostri giorni. I 
cambiamenti industriali, la modernizzazione delle tecnologie, l’arrivo del gas naturale ne hanno 
deciso l’abbandono. Ma anche la grande urbanizzazione della città è all’origine dello spostamento 
dell’attività industriale verso altri luoghi. Laddove, negli anni ’60 è sorta un'edilizia residenziale 
intensiva e spesso abusiva (creando problemi di risanamento urbanistico), l’area era ancora 
considerata periferia comunale all’inizio del 900.  
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Il problema dell’archeologia industriale, in effetti, è proprio il suo 
ricupero, soprattutto quando è collocata in quartieri altamente abitati. 
Dall’origine degli insediamenti risulta che tali zone siano state sempre 
popolate da una fascia sociale operaia o artigiana. Per cui, con i 
cambiamenti verificatisi nel tempo, si è assistito ad un depauperamento e 
ad un degrado ambientale che devono essere risolti. 
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Nella zona di nostro interesse la Street Art ha dimostrato con successo di essere riuscita a 
fare luce sul problema con l’arrivo di artisti di fama mondiale che hanno attirato 
l’attenzione sul luogo. La ex Mira Lanza, la zona del Porto Fluviale o del Gazometro si 
sono ricoperti di opere di grande valore. Nella ex-saponeria, poi, il Teatro India ha ridato 
lustro all’area che, purtroppo, fino ai recenti sgomberi, è stata abusivamente occupata 
creando disagi. Una zona ancora “off limits” che si spera venga risanata, risolvendo 
definitivamente la malasorte di tale spazio. 
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Più fortunata è stata la ex-
Centrale Termica che, 
grazie all’opera dei Musei 
Capitolini, ospita oggi una 
ricca collezione di 
capolavori dell’Antichità 
romana. Allo stesso tempo 
il restauro delle macchine 
ha consentito di ricuperare 
il patrimonio industriale 
facendo del Museo 
Montemartini un unicum 
nel suo genere. 
Degli antichi fabbricati si 
sono conservati i Mulini 
Biondi, trasformati in case 
di residenza, l’edificio 
d’ingresso della Mira 
Lanza, occupato oggi dalla 
Croce Rossa; Uffici 
dell’Italgas occupano 
tuttora l’area delle ex-
stabilimento del gas. Sulle 
sponde del Tevere si trova 
la caserma dei Vigili del 
Fuoco, nucleo dei 
sommozzatori. Poco 
lontano c’è anche l’Istituto 
superiore antincendi del 
Ministero dell’Interno, 
purtroppo fra erbacce ed 
immondizie. 
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Rimane ancora una 
ferita aperta la 
sistemazione dei 
Magazzini Generali 
sull’Ostiense, 
collegata alla zona 
industriale, e quella 
della zona dei 
Gasometri, dove si 
può vedere ancora 
oggi un pannello 
ferroviario, unico 
testimone di un 
tempo che fu.  
Se c’è un evidente 
ricupero della 
memoria storica di un 
tempo, in cui Roma 
era energeticamente 
indipendente e, alla 
pari di altre città 
italiane, proiettata 
verso la modernità 
industriale, rimane 
ancora molto da fare 
non solo per la 
popolazione limitrofa 
ma per l’intera 
cittadinanza romana. 
È da auspicare che, 
oltre ai “musei” della 
street art, ci sia un 
utilizzo razionale di 
queste aree a 
beneficio di tutti. 
 



La tua rivista, la tua circolo fotografico. 
A questo link puoi trovare il programma con le date degli incontri 2019, oppure vieni a trovarci nella sede 
LAR-UPS di Roma in viale Giulio Cesare 78, Roma. 
 
Per informazioni:  + 39 3383554942 - +39  3356308142  circolo@photosophia.it 

PHOTOSOPHIA 36 51 

http://photosophia.it/circolo-photosophia.html
mailto:circolo@photosophia.it
mailto:circolo@photosophia.it
mailto:circolo@photosophia.it


MORMONI A ROMA                       Photo & Religione 

   
 
  

A cura di Silvio Mencarelli 

Il 15 gennaio del 2019 è 
stato inaugurato a Roma il 
Tempio della Chiesa di Gesù 
Cristo, più comunemente 
chiamato Tempio dei 
Mormoni o Tempio di 
Roma. Il Tempio è parte di 
un centro religioso e 
culturale che si estende per 
6 ettari e comprende un 
edificio polifunzionale, un 
centro visitatori, un centro 
di storia familiare e una 
foresteria. Progettato dallo 
studio  americano VCBO 
Architects, l'edificio più alto, 
inclusa la statua dell’antico 
profeta Moroni, raggiunge 
un’altezza di 47,65 metri e 
tutti gli edifici connessi sono 
da considerarsi sicuramente 
tra le nuove architetture più 
innovative e maestose della 
capitale. 
 

Foto Giovanni Baldazzi 
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Situato nella parte nordorientale di Roma vicino al Grande Raccordo Anulare, in Via di Settebagni, 
376 Il Tempio è stato costruito principalmente di calcestruzzo gettato in opera con una facciata in 
granito Bianco Sardo, mentre le vetrate artistiche sono state ideate e create da Holdman Studios 
and Glass Art Institute dello Utah (USA). La fontana, ideata da Water Design Incorporated, sempre 
dello Utah (USA), ha una vasca principale da cui l’acqua scorre verso quattro ulteriori vasche ed è 
costruita di travertino con griglie di bronzo. La vasca principale è riflettente e da lì l’acqua scorre 
verso il Centro visitatori dove è situata una statua di Cristo. 
 

Foto Valentina Trincia 
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Il Tempio di Roma è il centosessantaduesimo tempio della Chiesa di Gesù 
Cristo dei Santi degli Ultimi Giorni in funzione nel mondo e il primo in 
Italia. Attualmente in Europa ci sono altri dodici templi. Serve più di 
25.000 membri della Chiesa che vivono in Italia e altri che vivono in 
nazioni vicine. 
 

Foto Elisabetta Tufarelli 
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È stato possibile visitare l'interno del tempio fino al 16 
febbraio 2019, dopo tale data il tempio è aperto 
esclusivamente ai fedeli, mentre i giardini, il centro visitatori 
e la biblioteca sono aperti ogni giorno gratuitamente a tutti i 
cittadini.  

Foto Giovanni Baldazzi 
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A ottobre 2008, quando il Tempio di Roma fu annunciato, la 
notizia fu accolta con stupore e gratitudine da parte dei membri 
della Chiesa in Italia e da altre migliaia sparsi per il mondo. La 
Chiesa di Gesù Cristo dei Santi degli Ultimi Giorni è una delle 13 
religioni ufficiali presenti sul territorio italiano, avendo firmato 
l’Intesa con lo Stato nel 2012, ed è presente in Italia dalla fine del 
1850. 
 

Foto Gianni Amadei 
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Ho avuto la possibilità di visitare l'interno del Tempio e la sensazione che 
ho avuto è stata quella di trovarmi in un luogo completamente diverso da 
ciò che noi italiani intendiamo con il termine “Tempio religioso”. 
L’interno del Tempio, l’arredamento e l’ accoglienza si presentano infatti 
più simili a quelli di un elegante albergo a cinque stelle, in stile neoclassico 
Vittoriano e moderno, che a quelli di un luogo di culto religioso cristiano 
inteso in senso classico, tipo chiesa o basilica. 
 

Per gentile concessione del sito www.media-mormoni.it 
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Il personale all’accoglienza è gentilissimo e per la visita al 
Tempio fa indossare ai visitatore della scarpette protettive 
per non sporcare e consumare i preziosi tappeti e pavimenti 
in marmo  con cui è arredato il tempio; alle pareti troviamo 
svariati quadri o immagini stampate con cornici dorate che 
rappresentano momenti della vita di Cristo, e tutto 
l’arredamento è molto elegante e raffinato soprattutto nei 
dettagli. 
 

Foto Gianni Amadei 
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La vasche battesimali sono due: una molto moderna che ricorda una 
moderna vasca terapeutica con un grande specchio sovrastante, l’altra 
molto più grande ed elegante che poggia sul dorso di 12 buoi di marmo, 
secondo una tradizione che risale al Tempio di Salomone descritta 
nell’Antico Testamento, quest’ultima è utilizzata per il battesimo dei parenti 
defunti; una particolarità infatti della religione mormone è quella di avere la 
possibilità di battezzare anche gli antenati. 
 

Per gentile concessione del sito www.media-mormoni.it 
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L’amministrazione della Chiesa di Gesù Cristo dei Santi degli Ultimi 
Giorni è strutturata in aree geografiche. Negli Stati Uniti e in Canada, 
ogni area è supervisionata da un membro della Presidenza del Quorum 
dei Settanta, che ha base a Salt Lake City, Utah. Le altre aree sono 
supervisionate da un Vescovato Presidente di area e due consiglieri, i 
quali solitamente sono membri dei Quorum dei Settanta e vivono 
nell’area ad essi assegnata. 
 

Foto Patrizia Ferrazzi 
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Altra particolarità di 
questa religione è 
quella di essere 
guidata da 15 apostoli, 
che sono considerati 
anche profeti, veggenti 
e rivelatori. L’uomo 
che è apostolo da più 
tempo è il presidente 
della Chiesa e, per 
ispirazione, sceglie due 
altri apostoli come 
consiglieri. Queste tre 
persone fungono da 
Prima Presidenza, che 
è il sommo organo di 
governo della Chiesa. 
Gérald Caussé è 
l’attuale vescovo 
presiedente della 
Chiesa e i suoi 
consiglieri sono il 
vescovo Dean M. 
Davies e il vescovo W. 
Christopher Waddell.  
 

Foto Gianni Amadei 
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Gli apostoli e tutta la gerarchia ecclesiastica può sposarsi, 
avere un lavoro  e dei figli e tutti i fedeli possono diventare 
apostoli; gli uomini scelti per essere Vescovi Presidenti  
vengono riconosciuti per le loro abilità di gestione e 
amministrazione, come pure per il loro impegno religioso.  

Foto Silvio Mencarelli 
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Tutti i membri della Chiesa di Gesù Cristo dei Santi degli Ultimi Giorni 
praticano il principio biblico della decima, donando il 10 percento delle 
loro entrate alla Chiesa; i soldi della decima vengono usati per svariati 
scopi, che includono opere umanitarie e la costruzione di case di 
riunione e templi,  oltre a coprire anche i costi di gestione della Chiesa e 
aiutano a finanziare i programmi relativi all’opera missionaria, 
all’istruzione e alla genealogia. 
 

Foto Paola Mazzoni 
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Una religione quindi molto moderna e al passo con i tempi, mentre la 
struttura del Tempio è certamente da inserire come una nuova 
opera di grande valenza architettonica e artistica, oltre che culturale 
e spirituale per la città di Roma. 
 

Foto Elisabetta Tufarelli 



 Base 
 Intermedio 
 Progredito 
 Fotografia Di Paesaggio 
 Ritratto 
 Ricerca E Sperimentazione 
 Fotografare In Studio 
 Camera Raw E  Archiviazione 
 Photoshop 
Fotografia Per L’editoria 
Street Photography 
 Camera Oscura Analogica 
 Portfolio 

I corsi di fotografia della Libera 
Accademia di Roma sono tenuti da 
professionisti, rilasciano  sempre 
un Attestato di Competenza, su 
richiesta riconosciuto FIAF, e 
mettono a disposizione degli 
iscritti notevoli occasioni gratuite 
di visibilità dei propri lavori. Tutti i 
corsi prevedono soprattutto 
lezioni pratiche. 
Con l’iscrizione ai corsi annuali, si 
potrà inoltre usufruire della quota 
agevolata per l'iscrizione al 
PHOTOSOPHIA FOTOCLUB, circolo 
associato FIAF (Federazione 
Italiana Associazioni Fotografiche), 
e fruire di un ricco calendario 
d’iniziative fotografiche e di vita 
sociale: realizzazione di progetti, 
partecipazione a mostre, seminari 
monotematici, incontri con gli 
autori, serate audiovisivi, seminari 
di preparazione a concorsi di 
fotografici, analisi critica dei lavori, 
viaggi e uscite fotografiche. 
Leggi i programmi dei corsi 
 
info@accademialar.it 
circolo@photosophia.it  

 

SCUOLA DI FOTOGRAFIA  - L I B E R A  A C C A D E M I A  D I  R O M A  

Direttore Silvio Mencarelli 

 A maggio:  
 Fotografia base 
Uscite diverse … 
Photoshop per l’editoria e archiviazione  

http://www.accademialar.it/Corsi/Fotografia/
http://www.accademialar.it/Corsi/Fotografia/
http://www.accademialar.it/Corsi/Fotografia/
http://www.accademialar.it/Corsi/Fotografia/
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http://www.accademialar.it/Corsi/Fotografia/
http://www.accademialar.it/Corsi/Fotografia/
http://www.accademialar.it/Corsi/Fotografia/
mailto:info@accademialar.it
mailto:circolo@photosophia.it
http://www.accademialar.it/
http://www.accademialar.it/Corsi/Fotografia/


 GIANNI AMADEI                        Photo & Formazione 

FORMATO RAW 
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Che cos’è il formato RAW? 

RAW è un formato di memorizzazione dei dati sorgenti di una fotografia digitale, è un formato nativo, 
proprietario, grezzo, non elaborato; se vogliamo fare un’analogia con la fotografia analogica, il RAW è 
equivalente al negativo della pellicola.  
Nella fase di scatto, durante l’apertura dell’otturatore, i fotodiodi costituenti il sensore, sensibili alla luce, 
catturano e registrano i singoli valori di luminanza che li colpiscono. Se si è deciso, posteriormente alla 
conversione analogico/digitale (quantizzazione e codifica), di salvare i dati nel formato jpg, questi ultimi 
vengono processati ed elaborati dal microprocessore a bordo della fotocamera. L’elaborazione consiste 
nell’applicazione di una serie di algoritmi (nitidezza, saturazione, contrasto e altri) e nella memorizzazione 
applicando meccanismi di compressione per ridurne il peso. 
 Viceversa se è stato scelto come formato di memorizzazione il RAW, il processore non interviene sui dati e 
vengono quindi salvati nella scheda di memoria, integri, grezzi occupando però quantità di memoria 
decisamente maggiori. 
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Memory Card 

Memory Card 

RAW 

RAW JPG 
Bilanciamento del bianco 
Parametri JPG 
Spazio Colore 
Profondità di colore 
Compressione JPG 
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Ci possiamo rendere conto di questo se 
confrontiamo gli istogrammi di uno stesso file jpg  e 
RAW. Ogni piccola modifica apportata in jpg 
determinerà una perdita di informazioni 
nell’istogramma. Queste due immagini mettono a 
raffronto gli istogrammi di una identica foto nelle 
due versioni jpg e RAW e le differenze sono 
evidenti. 
 
Il cuore per uno scatto RAW è dunque il sensore che 
è capace di ”leggere” la luminosità, ovvero la 
quantità di luce che entra nella macchina colpendo 
la sua superficie, tralasciando il dettaglio relativo al 
colore, almeno dal punto di vista meramente 
tecnico. Piccoli filtri colorati (verde, rosso e blu), 
posti su ciascun pixel che riveste la superficie del 
sensore stesso, catturano l’informazione relativa alla 
cromia. Nel formato RAW i bit disponibili per la 
codifica di ciascun colore sono 12 o anche 16 
mentre per il formato JPG sono 8. 
Tanto per fornire un’indicazione numerica, 8 bits 
corrispondono a 256 (2 elevato a 8) toni colore, 
mentre 12 bits a 4.096 (2 elevato a 12). Per questo 
una fotografia RAW dispone di un numero di 
sfumature di colore decisamente più elevato. 
Il RAW quindi è un formato con grandi potenzialità, 
è molto flessibile e il fotografo può decidere in 
qualunque momento di modificarne qualche effetto 
e di avere la possibilità di controllo in fase di post 
produzione evitando perdite di qualità. Bisogna 
comunque tenere sempre presente  che tale 
formato non può correggere al cento per cento gli 
errori di esposizione quindi la fase di scatto è 
comunque fattore critico di successo. I files RAW, 
essendo più grandi, richiedono tempi più lunghi per 
essere trasferiti nella scheda di memoria, ciò implica 
che con una raffica potremmo catturare meno scatti 
se la fotocamera non dispone di un buffer di 
dimensioni adeguate. 
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È bene sottolineare come il RAW non sia l’estensione del file, bensì solo il tipo di memorizzazione dei dati: 
ogni produttore ne ha infatti una differente (.NEF: Nikon; .CR2: Canon; .RAF: Fuji, ecc.).  
A differenza dei file JPEG che possono essere facilmente aperti, visualizzati e stampati da molti programmi di 
visualizzazione e di editing, il RAW è un formato cosiddetto “proprietario” tipico del produttore della 
fotocamera e del sensore e quindi non è supportato da tutti i prodotti software.  
I vantaggi per il fotografo nell’utilizzo di questo formato sono considerevoli: 
•  Bilanciamento del bianco: se necessario, è possibile recuperarlo pienamente in fase di post produzione. 
•  Rumore digitale: è noto che aumentando gli ISO aumenterà il rumore specialmente nelle foto notturne o 
molto buie. Avendo scattato in RAW c’è una minima possibilità di manovra per ridurre la perdita di dettaglio 
dell’immagine perché è maggiore il contenuto informativo del file; il livello ISO è un coefficiente di 
amplificazione del segnale che viene applicato prima della creazione del RAW quindi dobbiamo mettere 
molta attenzione già nella fase di scatto. 
• Esposizione: non solo il formato RAW  ti consente di correggere l’esposizione complessiva della tua 
fotografia, ma ti permette anche di agire sui singoli elementi presenti all’interno della scena, “scurendo” 
quelli troppo esposti e ”schiarendo” quelli sottoesposti. 
• Regolazioni: le regolazioni relative a luminosità, contrasto, nitidezza, curve colore, sono più facilmente 
gestibili. 
• Dettaglio: il dettaglio dell’immagine sarà superiore non solo nei colori, ma anche nei contorni. Questo 
perché disponendo di una gamma dinamica superiore, l’immagine sarà caratterizzata da una scala di valori 
tra luci e ombre molto più estesa e quindi con più ampie sfumature. 
• Colore: anziché il semplice sRGB si potrà utilizzare AdobeRGB, che permette di avere una gamma 
cromatica maggiore e più completa. 
I files RAW non possono essere direttamente modificati e quindi possono essere sviluppati un numero 
indefinito di volte adattandoli volta per volta alle necessità dell’utilizzatore. Le modifiche conseguenti allo 
sviluppo del RAW vengono memorizzate su files esterni con estensione .xmp; eliminando il file XMP, si 
perderanno tutte le modifiche al file RAW al quale è associato.  
Un file XMP è un file di metadati utilizzato da programmi Adobe come Photoshop e Bridge; esso contiene le 
modifiche apportate a un file RAW della fotocamera. Questo file viene generato e salvato automaticamente 
nella stessa directory del corrispondente file RAW della fotocamera; il file XMP viene generato 
automaticamente da Photoshop quando viene aperto un file RAW. 
 Se non si vuole  il fastidio di avere un file extra per ognuno dei file RAW, è possibile salvarli nel formato 
DNG. Questo formato contiene i metadati XMP nel file stesso, eliminando la necessità di un file XMP di 
accompagnamento. 



PHOTOSOPHIA 36 69 

 
Il formato DNG (Digital Negative) 
 
Il DNG è considerato a tutti gli effetti come un file d’immagine RAW. E’ uno standard d’immagine proprietario 
della Adobe creato per memorizzare i dati immagine in un formato generico e standard indipendente dal brand 
del produttore dell’hardware della fotocamera. Sebbene il DNG sia stato creato dalla Adobe e sia supportato in 
tutte le applicazioni di Adobe, ci sono costruttori come Leica e Hasselblad che hanno adottato questo standard 
come formato di file RAW nativo.  
Oltre al vantaggio della compatibilità, l’uso del DNG fa anche risparmiare un poco di spazio: un RAW convertito 
in DNG è mediamente dal 10% al 20% più piccolo dell’originale. Inoltre va ricordato che il software Adobe DNG 
Converter, è gratuito.  
Se non possediamo una versione aggiornata di Adobe Camera Raw (ACR) e quindi non possiamo aprire i nostri 
RAW basterà convertirli in DNG ed il gioco è fatto. 
Come si usa Adobe DNG Converter? 
Prima di tutto, lo si dovrà scaricare dal sito Adobe: 
Versione WIN:  https://supportdownloads.adobe.com/detail.jsp?ftpID=5597 
Versione MAC:   https://supportdownloads.adobe.com/detail.jsp?ftpID=5596 
Per l’installazione viene scelta automaticamente la lingua e in pochi secondi è pronto a funzionare. 
Si presenta con una semplice interfaccia, basterà selezionare la cartella di origine ove avremo inserito i files 
RAW da convertire e analogamente indicare la cartella di destinazione dei files convertiti. Le operazioni di 
conversione sono abbastanza veloci. 
 

L’elaborazione RAW 
 
I migliori programmi di conversione RAW, più utilizzati, sono così potenti e completi che al limite possono 
dispensarci dall’uso di un programma deputato alla post produzione come Photoshop. 
Ad esempio, sia Camera RAW, sia Lightroom dispongono infatti di  funzioni e di regolazioni piuttosto 
complete senza dover necessariamente passare per Photoshop.   
Di seguito, l’elenco dei più diffusi programmi per lo sviluppo del RAW: 
 
• Adobe Camera RAW                     https://www.adobe.com/it/ 
• Adobe Lightroom CC                     https://www.adobe.com/it/ 
• Phase One Capture One Pro       https://www.captureone.com/en/products 
• DXO Photolab                                https://www.dxo.com/dxo-photolab/                                
• Programmi specifici forniti dai costruttori della Fotocamera 
 
 
 
 

https://www.dxo.com/dxo-photolab/
https://www.dxo.com/dxo-photolab/
https://www.dxo.com/dxo-photolab/
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Il formato JPG 
 
Il formato JPEG è un formato compresso in quanto le informazioni acquisite in fase di scatto vengono registrate 
sul sensore e salvate in un file compresso. Si dice che il formato jpg è un file “lossy” (compresso con perdita) in 
quanto durante la generazione del file compresso, un algoritmo si occupa di eliminare alcune informazioni per 
renderlo più leggero e quindi di dimensioni contenute; a questa funzione è deputato il software installato nella 
fotocamera. Per ogni scatto viene quindi generato un file completo, secondo parametri standard di riferimento 
per nitidezza, saturazione, contrasto, bilanciamento del bianco, etc. e quindi immediatamente leggibile ed 
utilizzabile da tutti i programmi commerciali in circolazione. I files jpg offrono indubbi vantaggi; per vederli ed 
elaborarli non necessitano di programmi specifici, sono leggeri e quindi non richiedono molto spazio di memoria 
e di elevate risorse elaborative, ti fanno risparmiare tempo, poiché, così come sono, possono immediatamente 
essere condivisi sui social, oppure inviati per posta elettronica. il formato jpg gestisce 8 bit per canale, per un 
totale di 24 bit, ovvero una profondità di colore pari a 16,8 milioni di colori. 
A parte questi indubbi vantaggi, c’è da considerare che i files jpg subiscono un degrado progressivo ogni volta 
che li lavoriamo in post produzione. Questo si verifica  perché le modifiche avvengono sempre sullo stesso file: 
apriamo il file, lo modifichiamo, e lo sovra-scriviamo con le modifiche. E tutto questo può accadere più di una 
volta ed in ogni passaggio si verificherà una inevitabile perdita di informazioni. Va inoltre tenuto in conto che le 
modifiche effettuate su un file jpg sono irreversibili; se abbiamo ad esempio una foto a colori e la trasformiamo 
in b/n, se salviamo le modifiche sullo stesso file, non sarà più possibile tornare indietro al file originario. 
 
Cosa scegliere IPG o RAW?  
Il RAW è solamente un modo per avere un file contenente più informazioni, non è un metodo per ottenere in 
automatico foto bellissime; ti offre la possibilità dedicandoci un po’ di tempo di migliorare visibilmente la qualità 
dello scatto; occorre rendersi conto però che se una fotografia è mediocre in formato JPG, il RAW non potrà fare 
miracoli.  Una fotografia in RAW si scatta come una in formato jpeg: la nitidezza sarà data dai parametri di 
scatto, dall’ottica impiegata e dalla qualità delle lenti, ma su queste variabili il formato non influisce; anche i 
valori di ISO, di messa a fuoco e di esposizione, se non corretti in fase di scatto, difficilmente saranno 
recuperabili. Tanto premesso, in campo professionale e amatoriale ad alto livello, il formato RAW è sicuramente 
da privilegiare infatti ci permette di avere un controllo infinitamente maggiore nell’elaborazione digitale. E’ 
frequente inoltre che in alcuni concorsi fotografici venga richiesto da regolamento la consegna del formato RAW 
sia per valutare eventuali operazioni di fotoritocco sia per accertare l’autore. 
In conclusione si può affermare che non c’è un formato giusto e uno sbagliato, entrambi sono giusti, tutto 
dipenderà dall’utilizzo che se ne vorrà fare. 
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In vendita su Amazon  a questo link 

https://www.amazon.it/dp/1093617853
https://www.amazon.it/dp/1093617853


 CIVICO ZERO                                  Randstad1969 

PHOTOSOPHIA 36 
 

72 

A cura di Carola Gatta 

Tutto ha inizio nel 2017 quando l'associazione culturale Civico Zero  si aggiudica, in un'asta on-line, una 
scatola di latta. Dentro, avvolte in una pagina di un giornale del 1969,  ci sono 141 pellicole di vario formato 
impressionate e dimenticate da cinquant'anni … 
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Sono state scattate tutte nella Randstad Holland, un aggregato urbano 
che comprende Amsterdam ed altre sedici città dei Paesi Bassi, quasi 
certamente dallo stesso fotografo, tra il 1960 e il 1970. Senza sapere in 
che stato siano stati conservati e se il loro contenuto abbia valore o 
meno, Pierluigi Ortolano e Davide Pitetti , affidano i rullini alle cure di 
uno stampatore professionista. La prima foto sviluppata è un piccolo 
capolavoro. Sono rappresentate tre sorelle paffute, vestite uguali,  in 
posa sulle loro biciclette, probabilmente di ritorno da scuola.   
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Piano piano vengono sviluppati ben 91 rullini che portano 
alla luce un tesoro di immagini familiari di un tempo ed 
uno spazio cristallizzati. Una memoria familiare che ci fa 
viaggiare attraverso paesaggi urbani e scene di vita 
ordinaria. Bimbe in bicicletta, operai a lavoro, scorci di 
quartiere, navi nel porto. 
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Guardando le immagini che gradualmente vengono fuori 
dalla camera oscura, si ha la sensazione di aver recuperato il 
lavoro di un bravo fotografo (o fotografa) olandese 
sconosciuto, come avvenne per Vivian Maier.  
I ragazzi che si occupano del progetto Randstad1969 sono i 
fondatori di Civico Zero, Pierluigi e Davide, due amici 
accomunati dalla passione per la fotografia. 
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La loro associazione culturale viaggia su un camper, donato da un amico, 
e «ristrutturato» per farne un laboratorio itinerante di fotografia e una 
biblioteca ambulante per letture animate, rendendolo accogliente e 
funzionale. Insieme al loro entusiasmo, trasportano in giro per l’Italia 
cultura e impegno per il sociale. 
Civico Zero è parte del progetto Officina Educativa, che ha lo scopo di 
promuovere e stimolare la prevenzione ed il contrasto dei fenomeni 
della dispersione e dell’abbandono scolastico di adolescenti nella fascia 
di età compresa tra 11 e 17 anni. 
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Per saperne di più potete andare sul sito https://campercivicozero.org/ 
Se volete contribuire al recupero delle immagini di Randstad1969, potete 
acquistare una stampa o una cartolina del progetto oppure donare 2 euro 
attraverso la pagina https://randstad1969.com/a/. 

https://campercivicozero.org/
https://campercivicozero.org/
https://campercivicozero.org/
https://campercivicozero.org/
https://campercivicozero.org/
https://randstad1969.com/a/
https://randstad1969.com/a/
https://randstad1969.com/a/
https://randstad1969.com/a/
https://randstad1969.com/a/
https://randstad1969.com/a/
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Di Claudio Buttaglieri  

Domenica 7 Aprile la sveglia 
suona presto e un cielo 
grigio e piovoso ci 
accompagna all’incontro 
festoso e colorato con 
centinaia di partecipanti 
divisi solo da diverse 
aspettative;  gli atleti, 
maratoneti con l’ansia 
agonistica di riuscire ad 
esprimere pienamente le 
proprie qualità atletiche; 
tutti gli altri  uniti da un 
sano spirito di 
partecipazione e 
condivisione per la 
Maratona di Roma e 
Stracittadina 2019:  
passeggiare senza alcuna 
velleità agonistica tutti 
insieme. Giovani e meno 
giovani, bianchi e neri,  
bambini e palloncini, cani al 
guinzaglio di saltellanti 
padroni, in una girandola di 
bizzarre mise e sorrisi. 
 

Foto Manuela Tursi 
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Ore 8,30 via dei Fori Imperiali: una pioggia incessante saluta la partenza dei 10.000 maratoneti in gara 
proiettati verso un traguardo lontano 42,195 km fatti di strade lastricate, nugoli di spettatori festanti 
come filari lungo i nastri che delimitano le strade, protesi a incitare e sostenere quel fiume di gambe 
snelle e volti sudati. 
A seguire la stracittadina, migliaia di pettorine numerate che offrono a spettatori occasionali e ai 
sottoscritti l’opportunità di realizzare soggettive uniche e diverse tra loro. 
 

Foto Manuela Tursi 
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Su un asfalto scuro e pozze d’acqua che riflettono colori e siluette in 
movimento e bianche mura monumentali, parte la nostra personale 
“maratona fotografica” lungo le strade di una città che inizia pian piano 
a svegliarsi e a scrollarsi di dosso la pioggia residua.  

Foto Silvio Mencarelli 
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Con gli appunti del giorno prima in una mano, e  la nostra fedele 
fotocamera nell’altra, ci spostiamo velocemente, quasi in modo furtivo, da 
una strada all’altra, attraversiamo velocemente vicoli e piazze pronti a 
scattare su un altro “set” podistico. A metà mattinata gli emuli di ‎Fidippide 
si alternavano lungo il percorso come un lungo ansimante serpente dalla 
testa marrone che si contorce e si allunga quasi a voler mordere una coda 
stanca e madida di sudore. 

Foto Manuela Tursi 

https://it.wikipedia.org/wiki/Fidippide
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Il nostro saltellare da un punto a l’altro di una Roma finalmente baciata dal sole ci porta ad incrociare 
nuovamente il passeggio festoso degli aspiranti maratoneti. Un caffè veloce e di nuovo in movimento per 
guadagnare la testa del gruppo per dare il giusto tributo fotografico ai vincitore della maratona che Fred Lebow, 
fondatore della Maratona di New York, così sintetizza: “evento pieno di fascino, in essa c’è tutto: il dramma, la 
sfida, il cameratismo, l’eroismo. Nessun corridore può sognare di essere un campione olimpico, ma può sognare 
di finire una maratona.”  
 

Foto Claudio Buttaglieri 
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Ho avuto il privilegio di seguire la maratona di Roma del 7 Aprile 2019, 
insieme ad altri amici, come foto reporter accreditati della Libera Accademia 
di Roma e Università Popolare dello Sport. Una esperienza vissuta in mezzo 
ad atleti, quelli della maratona, e la folla festante, variopinta ed eterogenea, 
dei partecipanti alla Stracittadina, un percorso di 5 km veramente alla 
portata di tutti.  
 

Foto Silvio Mencarelli 
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Foto Silvio Mencarelli 

Una realtà che non conoscevo direttamente alla quale mi 
sono avvicinato con la curiosità del fotografo che spera di 
portare a casa gli scatti giusti, una serie di immagini che 
possano trasmettere aspetti umani più che sportivi. 
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La preparazione, non certo atletica, è stata comunque necessaria. Conoscere il percorso 
delle corse e pianificare in parte gli spostamenti è servito per riuscire ad intercettare testa 
o coda delle “maratone” in diversi punti della città per sovrapporre le immagini degli atleti 
a quelle uniche di una Roma dalle vestigia imperiali, dalle atmosfere mistiche pervasa da 
una religiosità importante il tutto in un’alternanza architettonica unica al mondo. 
 

Foto Claudio Buttaglieri 
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Foto Silvio Mencarelli 
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Maratona …  
una parola che evoca 
gesta valorose  
dell’antica Grecia; ai 
giorni nostri è rimasta 
una grande  
manifestazione sportiva,  
esaltazione di 
prestazioni atletiche per 
uomini e donne, 
impegnati a mettere un 
piede avanti all’altro 
nella propria vita, con 
passo veloce e costante, 
per condividere le 
proprie emozioni. 
 
Nella foto a destra il 
vincitore etiope Tebalu 
Zawude Heyi per la gara 
maschile. 
Kebede Megertu 
Alemu, anche lei etiope, 
è stata invece la 
vincitrice della gara 
femminile. 
 
 
 



 PAOLO DI PAOLO                                  Photo & Mostre 

A cura di Roberto Frisari 
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Paolo Di Paolo: il fotografo 
“dilettante” che seppe 
rappresentare la modernizzazione 
dell’Italia  
  
«Per me e per altri amici muore 
oggi l’ambizione di essere 
fotografi». E’ il testo del 
telegramma lapidario che Paolo Di 
Paolo inviò al direttore de “Il 
Mondo” all’indomani della chiusura 
del settimanale.  Era l’8 marzo 1966 
e per questa rivista Di Paolo era 
stato il fotografo che aveva 
pubblicato più immagini di tutti: 
ben 573 dal 1954 al 1966. Sua è la 
prima fotografia firmata apparsa sul 
giornale e anche l'ultima pubblicata 
nel numero di chiusura.   Di Paolo 
spiega così il suo gesto: “Ho sentito 
il bisogno di smettere di fotografare 
quando ho capito che, per 
continuare a lavorare, avrei dovuto 
diventare un fotografo 
professionista” e poi aggiunge 
scherzando, “in altre parole, fare le 
cose seguendo i gusti e le richieste 
del cliente. Che orrore”. 
 

Oriana Fallaci, Festival del Cinema, 

Lido di Venezia, 1963 

foto Paolo Di Paolo © Archivio 

Paolo Di Paolo 
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Di Paolo infatti si definiva fotografo “dilettante” semplicemente perchè fotografava per diletto.  Non era una 
posizione snob, come potrebbe apparire, ma riguardava il rapporto con lo stile ed il contenuto de “Il Mondo” e di 
altre poche riviste che avevano un approccio particolare con la fotografia e con il tempo in cui venivano editate.  
Il Mondo, diretto dal mitico giornalista Mario Pannunzio, cercava infatti di rappresentare l’Italia “vera”, in 
particolare quella provinciale, spesso in contrapposizione con i sogni patinati offerti dagli altri periodici. Era una 
rivista in cui scrivevano i migliori autori del tempo ma non era facile da leggere, tanto che i detrattori sostenevano 
avesse «più scrittori che lettori».   
 

Sofia Loren sul set di Pane, amore e… Pozzuoli (Napoli) 1955. foto Paolo Di Paolo, © Archivio Paolo Di Paolo 
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Le immagini però lo resero 
appetibile a un pubblico 
più ampio perché 
Pannunzio dava alla 
fotografia un ruolo 
preponderante, narrativo, 
non limitato solo ad 
accompagnare il testo ed  
inaugurò un modo 
coraggioso di utilizzare le 
foto, spesso stampandole 
a tutta pagina.  
Oggi sappiamo che Di 
Paolo, prima di appendere 
la Leica al chiodo, tornare 
ai suoi studi di filosofia 
(per i quali da studente era 
venuto a Roma da un 
piccolo paese del Molise) 
ed occuparsi da allora di 
progetti editoriali, di foto 
nei 14 anni di attività ne 
aveva scattate ben 
250.000. 
 
Marcello Mastroianni, 
senza data 
foto Paolo Di Paolo, © 
Archivio Paolo Di Paolo 
(courtesy Collezione 
Fotografia MAXXI) 
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E’ stato per caso che sua figlia al principio degli anni 2.000 aveva scoperto in cantina un archivio ordinatissimo delle 
sue immagini ed ha impiegato circa venti anni per convincere il padre, alla veneranda età di 94 primavere, a dare il 
suo consenso ad una grande mostra antologica.  Questa è stata organizzata dal MAXXI “Paolo di Paolo. Mondo 
perduto. Fotografie 1954-1968” ed è visitabile sino al 30 giugno.    Nella mostra vi sono 250 foto che ritraggono non 
solo i personaggi più importanti e la gente comune di quegli anni - sapendone cogliere in modo magistrale umori, 
caratteri, vanità e verità -, ma anche paesaggi italiani, momenti della realtà in grado di trasmettere emozioni 
raffinate, penetranti e sottili.  
 

Viareggio, 1959 foto Paolo Di Paolo, © Archivio Paolo Di Paolo 
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Diverse foto sono inedite, 
perché Di Paolo in alcune 
situazioni non voleva 
imbarazzare  le persone 
famose che fotografava 
per il rischio di 
comprometterne la 
reputazione.   Un esempio 
è l’immagine di Oriana 
Fallaci al Festival del 
cinema di Venezia nella 
quale gioca a fare la diva 
(sorridente, disponibile e 
spensierata) invece di 
apparire arrabbiata, come 
era da tutti conosciuta.   
Ancora più singolare è 
vedere Yves Montand – 
che fu anche proposto 
come candidato alla 
Presidenza della 
Repubblica francese - che 
posa da antico romano con 
un ombrello aperto su un 
piedistallo ai Fori Romani, 
sotto la pioggia e lo 
sguardo amorevole 
di Simone Signoret. 
 
Simone Signoret e Yves 
Montand, Roma, Aventino, 
1956. foto Paolo Di Paolo, 
© Archivio Paolo Di Paolo 
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Di Paolo tenne per sé questo genere di scatti; invece che piazzare uno scoop scandalistico preferiva rimanere 
amico delle persone che ritraeva.    Fu proprio in virtù della sua reputazione di gentiluomo che Anna Magnani lo 
aveva invitato nella sua villa per un servizio con il figlio adolescente, colpito dalla poliomielite quando era 
neonato, e fermare così l’accanimento dei paparazzi che le davano la caccia per ottenere il primo scatto con il 
figlio.      
 

Anna Magnani nella sua villa a San Felice Circeo (Roma), 1955 . foto Paolo Di Paolo, © Archivio Paolo Di Paolo (foto 
n.2 courtesy Collezione Fotografia MAXXI) 
 



“Il mio approccio alle persone o agli ambienti diversi non è mai cambiato: ero sempre spinto dalla curiosità. I miei 
soggetti percepivano questo mio atteggiamento, e reagivano in modo positivo, nel senso che si creavano sempre 
situazioni di perfetta empatia” afferma Di Paolo.   I suoi ritratti, non solo quelli alle persone note dello spettacolo e 
della cultura ma anche alla gente semplice, sono  lontani da una rappresentazione “ufficiale” e Di Paolo sembra 
capace di farsi raccontare cose che quelle persone non direbbero a nessun altro.  
 94 

Giuseppe Ungaretti, Roma, 1963 foto Paolo Di Paolo © Archivio Paolo Di Paolo 
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Ora forse si può comprendere meglio perchè Di Paolo smette di fare il fotografo: aveva capito che non si chiedeva 
più di rappresentare il senso del tempo in cui viveva, a partire dallo straordinario cambiamento sociale del 
dopoguerra che portò l’Italia a diventare una nazione moderna, ma soltanto scoop che potessero fare scalpore.    
Ma per Di Paolo non era accettabile passare dalla fotografia “umanista”, che pone al centro delle ricerche l’essere 
umano inserito nei suoi vari contesti sociali, ai rotocalchi scandalistici. 
Ecco perché non poteva più fotografare per diletto, ma se avesse voluto continuare a lavorare come fotografo 
doveva diventare un “professionista”.  E invece per il resto della sua vita si dedicò all’editoria, curando in 
particolare libri e calendari per l’Arma dei Carabinieri.   
 

Renato Guttuso a Salita del Grillo. Roma, 1964. foto Paolo Di Paolo © Archivio Paolo Di Paolo 
 



 FESTIVAL DEI DIRITTI UMANI            Photo & Festival 

REDAZIONALE  
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FESTIVAL DEI DIRITTI UMANI 2019 
Quarta edizione 
Guerre e Pace 
2 - 4 maggio, Milano 
7 maggio, Bologna 
8 maggio, Firenze 
11 maggio, Roma 
 
Il Festival dei Diritti Umani 
quest’anno si fa in quattro: dopo 
le consuete giornate a Triennale 
Milano (2 - 4 maggio), l'evento 
nato per  sensibilizzare la 
cittadinanza sull'importanza dei 
diritti umani si sposterà in altre tre 
città italiane, Bologna (7 maggio), 
Firenze (8 maggio) e Roma (11 
maggio). 
Il Festival dei Diritti Umani è 
organizzato con il patrocinio di 
UNHCR - Alto Commissariato delle 
Nazioni Unite per i Rifugiati, Città 
metropolitana di Milano, Comune 
di Milano, Regione Lazio, Comune 
di Bologna, Regione Toscana, 
Amnesty International Italia, 
Università degli Studi di Milano-
Bicocca. 
L’ingresso al Festival dei Diritti 
Umani è libero e gratuito, fino ad 
esaurimento posti. 
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Il tema della quarta edizione è “Guerre e Pace”. 
Guerre al plurale. In questo periodo, quando un quinto  del pianeta è in guerra, parlare di conflitti significa 
interessarsi delle enormi sofferenze di milioni di persone. Significa indagarne le cause e non chiudere gli occhi 
di fronte alle conseguenze: tensioni, squilibri, migrazioni. I conflitti, dunque, riguardano tutti noi. Sono 
un’ipoteca sul futuro dell’umanità: killer-robot, controllo sociale, devastazione del pianeta. 
Una sola pace. Perché non sia solo una parentesi tra la guerra di ieri e quella di domani, la pace ha bisogno di 
linguaggi non violenti, di pratiche benefiche e soprattutto di diritti uguali per tutti. 
“Viviamo tempi duri – dichiara il direttore del festival Danilo De Biasio – ma abbiamo trovato associazioni e 
ong preoccupate quanto noi che hanno deciso di essere al nostro fianco in questa edizione. Lo potrete 
apprezzare attraverso i film, i documentari, i talk, le foto, le testimonianze dirette”. 
 
Fotografia 
Il Festival dei Diritti Umani consolida la sua attenzione alle immagini e anche quest’anno dà ampio spazio alla 
fotografia documentaria. Progetti fotografici di ampio respiro a livello internazionale sono sempre stati 
proposti al largo pubblico grazie a mostre di alto livello e visiilità e anche quest'anno l'offerta è di grande 
interesse e alta qualità. La mostra “Traces of Light”di due giovani ma noti fotogiornalisti Diego Ibarra Sánchez 
e Lorenzo Tugnoli farà da sfondo agli incontri che si susseguiranno nel corso delle giornate di festival, sia a 
Milano che nelle altre città aggiunte come tappe di questa quarta edizione.  
 
Sabato 11 maggio al Museo MAXXI all’interno della Sezione EDU Auditorium e Sala Carlo Scarpa, ore 
09.30“War Dreams + The Fighters of Maidan” si terrà l’incontro con i fotogiornalisti Jean-Marc Caimi e 
Valentina Piccinni. 
Cosa vedete quando chiudete gli occhi? Questa la domanda che i fotografi hanno posto ai soldati ucraini di 
un battaglione volontario, in prima linea nella guerra del Donbass, mentre scattavano loro una foto. Sogni, 
paure e desideri sono stati trascritti dagli stessi soldati su un diario che, insieme ai ritratti ad occhi chiusi, 
compongono il lavoro. Una testimonianza del fronte che racconta il lato più umano e privato della guerra. 
A questo progetto si affianca una serie di ritratti delle persone comuni che sono scese in piazza 
improvvisandosi soldati sullo sfondo di una Kiev segnata dalla rivoluzione di Maidan. 
Jean-Marc Caimi e Valentina Piccinni collaborano per lavori personali a lungo termine e progetti di fotografia 
documentaria, regolarmente pubblicati sulla stampa e i media internazionali.  
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Foto di Diego Ibarra Sánchez - Akkar, Nord del Libano. Luglio 2017 

Un ritratto di un bambino rifugiato siriano nella sua casa. Durante i 7 anni di guerra civile, la maggioranza dei 
bambini rifugiati siriani sono stati obbligati a lasciare la scuola. Più tempo i bambini passano fuori dalla scuola, più è 
difficile reinserirli. Senza educazione, i bambini siriani saranno una generazione perduta.  
Diego Ibarra Sánchez è un fotografo documentarista spagnolo basato in Libano, co-fondatore di MeMoDiego, pensa 
che la fotocamera abbia il potenziale di creare cambia-menti sociali anche se è molto critico riguardo all’uso delle 
immagini nella nostra società, arrivando a definire questo momento storico come l’epoca lobotomizzata del 
“turismo” nel dolore degli altri. Le sue immagini sono apparse sulle più note pubblicazioni internazionali come il 
New York Times, Der Spiegel e Al Jazeera e sono state esposte in tutto il mondo. Diego Ibarra Sánchez ha ricevuto 
numerosi riconoscimenti internazionali, tra cui il Premio umanitario AECID "Juan Bartolomé", il Premio fotografico 
dell'Università messicana FINI, due menzioni d'ono-re alla National Press Photographers Association (NPPA) e il 
primo posto agli International Photographic Awards (IPA). 
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Foto di Lorenzo Tugnoli - Hermel, Nord della Valle della Beqà 

Un gruppo di donne siriane con i loro bambini raccolgono foglie di tabacco che saranno seccate in una baracca 
nelle vicinanze del loro rifugio temporaneo dove WeWorld ha fornito loro tende e latrine.  
Lorenzo Tugnoli è un fotografo italiano basato a Beirut. Lorenzo è un autodidatta e ha mosso i primi passi 
collaborando con fotografi di tutto il mondo. Ha lavorato in Medio Oriente prima di trasferirsi in Afghanistan nel 
2010, per poi stabilirsi in Libano nel 2015. Il suo lavoro è una continua esplorazione delle conseguenze 
umanitarie dei conflitti e si evolve con progetti a lungo termine in: Yemen, Libia e Libano. Contribuisce 
regolarmente al quotidiano The Washington Post ed ha pubblicato i suoi lavori su The Wall Street Journal e Time 
Maga-zine. È entrato a far parte dell’agenzia fotografica Contrasto nel 2017. Con il suo lavoro in Yemen ha vinto 
il primo premio nella categoria General News Story del World Press Photo Award 2019 e il premio Pulitzer 2019 
nella categoria Feature Photography. 
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Un festival pensato per le scuole 
Dopo aver lavorato con migliaia di studenti e docenti di Milano, quest’anno il Festival esporta il modello 
anche a Bologna, Firenze e Roma. Abbiamo constatato che intrecciando più linguaggi – il documentario 
giornalistico, la testimonianza, le buone pratiche, il reportage fotografico – gli studenti colgono 
l’importanza dei diritti umani: 
emozionarsi e apprendere.  
Per prepararsi al Festival settanta classi delle superiori milanesi hanno usufruito – gratuitamente, grazie 
al contributo della Fondazione Cariplo – del progetto “A Scuola di Diritti Umani”, con esperti, giornalisti, 
testimoni che hanno incontrato studenti e docenti, con il coordinamento di Osservatorio Diritti 
(https://www.osservatoriodiritti.it/). In questa nuova edizione del Festival alcuni ragazzi saliranno sul 
palco per raccontare ai propri coetanei, con varie modalità, i temi che hanno affrontato nelle lezioni in 
classe.  
Grazie alla collaborazione con DIG Awards, nella sezione EDU sono 
State realizzate le proiezioni di “Iraq: Dying for Mosul” di Bernard Genier, vincitore DIG Awards 2018, 
sezione Reportage Medium; “A piedi nudi” di Amedeo Ricucci, “Nelle miniere dove nascono gli 
smartphone” di David Chierchini, Matteo Keffer. 
 
Dialoghi e dibattiti 
Nelle sezioni TALK e EDU è stata data voce a studiosi, testimoni, scrittori, giornalisti italiani e 
internazionali, che da anni affrontano questi temi e che interverranno in numerosi dibattiti e dialoghi. 
In particolare a ROMA, al MAXXI, sabato 11 maggio si terrà l’incontro “Il groviglio siriano”. L’inferno 
della guerra in Siria verrà raccontato da Abdulrahman Almawwas (portavoce dei Caschi Bianchi siriani) 
e da Riccardo Cristiano (fondatore dell’associazione “giornalisti amici di padre Dall’Oglio”). Seguirà “Le 
religioni possono curare le ferite delle guerre?”, un confronto a più voci con Alberto Quattrucci 
(segretario generale di Uomini e Religioni, Comunità di Sant'Egidio), Abdellah Redouane (segretario 
generale del Centro islamico culturale d'Italia) e Alessandra Trotta (diacona delle chiese valdesi e 
metodiste). Moderano il dibattito Azzurra Meringolo (redazione esteri giornale radio Rai) e Elena Ribet 
(redattrice dell’agenzia stampa NEV). 
Nell’incontro “Killer robot: l’algoritmo armato” interverranno Fabrizio Battistelli (presidente di Archivio 
Disarmo e professore ordinario di Sociologia, Sapienza Università di Roma) e Noel Sharkey (presidente 
dell’ International Committee for Robot Arms Control - ICRAC). Modera Andrea Bettini, giornalista di 
RaiNews24. 
 
Per vedere il  programma completo https://festivaldirittiumani.it/ 
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http://www.accademialar.it/files/gennaio19.pdf
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LA SIMMETRIA NELLA FOTOGRAFIA 
2° parte 
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“Il linguaggio della simmetria era quello che mi affascinava 
di più. Sembrava che prendesse un universo pieno di 
immagini e lo trasformasse in parole, Il potere di quella 
nuova grammatica conferiva trasparenza alle pericolose 
ambiguità che tormentano il mondo visivo con la sua 
pletora di miraggi e illusioni ottiche.‘’  

                 Marcus Du Sautoy 

 SERGIO BARBI                             Photo & Simmetrie 

Nella prima parte di questo articolo, pubblicata nel precedente numero di Photosophia, si è fatto un 
breve riassunto di quello che era stata la Simmetria per gli antichi e di come nel Medioevo, gli Arabi 
prima e poi I Mori di Spagna, avevano studiato le simmetrie e le loro applicazioni nell’arte musiva 
(pavimenti e pareti piastrellate), riscontrabili soprattutto nell’Alhambra di Granada. 
Inoltre tralasciando di addentrarsi negli sviluppi della Simmetria in matematica (che con gli studi dei più 
grandi matematici del secolo scorso e di questo attuale  avevano trovato un linguaggio comune nella 
teoria dei Gruppi ed applicazioni imprevedibili in altre branche della Scienza, quali: la Fisica delle 
Particelle,  la Teoria della Relatività, la Medicina, La Musica e la Criptologia) si sono riassunte le 
implicazioni della simmetria nelle scelte di natura estetica, e principalmente nella  composizione ed 
analisi critica delle fotografie. 
In questa seconda parte verrà indicato come la simmetria in un opera d’arte, ma anche in una foto come 
pure in ogni rappresentazione della realtà, sia strettamente legata all’ Estetica  (con la E maiuscola) e 
come questa possa essere continuamente riscontrata in tutte le nuove direzioni verso cui si muove 
attualmente la Filosofia . 



PHOTOSOPHIA 36 103 

Solo qualche settimana fa mi è capitato di essere invitato alla presentazione di un libro di Filosofia, scritto dal Dott. 
Aldo Cichetti con il titolo  “RIPENSARE LA BELLEZZA OLTRE BATESON” edito dalla MIMESIS nella collana Filosofia. 
Molto indicativo del contenuto del libro e di come questo possa essere collegato alla Simmetria  e quindi alla 
Bellezza e di qui all’Estetica, è quanto viene affermato nella presentazione del libro in 4° pagina di copertina (tratta 
dalla PREFAZIONE del libro scritta  dallo scrittore e critico letterario Prof. Arnaldo Colasanti; 
  
“Biologia, ecologia, zoologia, medicina, ambiente, psicologia: il viaggio di Aldo Cichetti è una professione di 
integrità scientifica contro, sì, il disincantato storico dell’epoca moderna ma di più, contro quello futile degli uomini 
stupidi. Per questo, nessun lettore troverà mai in queste pagine il copione di un piagnisteo antimoderno. Tutt’altro: 
Cichetti è un costruttore; la sua è la massima adesione poetica a una nuova razionalità (Il metodo di Leonardo 
sentenziò Paul Valéry) che sia davvero razionalità. Come dire, a una fede estrema nella natura: nella sua <<forma 
visibile>>  di φύσις (fuesis) (n.d.r. essenza naturale) che genera e non muore mai.   RIPENSARE LA BELLEZZA  
possiede l’ostinato, simpatico rigore della leggerezza di un ricercatore puro e libero. Di chi si fa amare, pagina dopo 
pagina.” 
  
Leggere questo libro è stata una continua sorpresa e, dovunque in esso, può essere trovato un legame molto 
stretto tra la bellezza, l’estetica e, quindi, con la simmetria. Cichetti nel suo libro riassume e rivede sotto un’altra 
ottica tutta la filosofia dai classici greci fino ai giorni nostri, filtrandola con il pensiero di G. Bateson,  allineando 
discipline e scienze ad esso, addirittura superandolo  e sviluppandone alcune direttrici che erano state da lui 
appena accennate. 
                                                                                                                                               

https://it.wikipedia.org/wiki/Gregory_Bateson
https://it.wikipedia.org/wiki/Gregory_Bateson
https://it.wikipedia.org/wiki/Gregory_Bateson
https://it.wikipedia.org/wiki/Gregory_Bateson
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Dice il Cichetti già nel capitolo iniziale “Bellezza e salvezza ecologica”. 
  
“È importante precisare sin da ora che egli (n.d.r. Bateson) usa i termini estetica e bellezza in un senso 
assolutamente esteso e lo stesso si farà in questo lavoro. Per estetica non intendo l’omonima disciplina filosofica, 
ma  <<lo studio dei processi tramite i quali, nel creatore e nello spettatore (n.d.r.: quindi anche nel fotografo e nel 
fruitore o nel critico fotografico) la bellezza è creata e riconosciuta>>; analogamente la sua accezione del termine 
“bellezza” non risente delle  limitazioni del linguaggio filosofico, ma corrisponde al senso lato del termine, che  è 
possibile descrivere con le parole  di W. Tatarkiewicz: “tutto ciò che vediamo, sentiamo, immaginiamo con 
piacere ed approvazione”  che corrisponde con la formula medievale di Tommaso d’Aquino  id cuius ipsa 
aprehensio placet  (traduzione: ciò che è gradevole per la sua stessa conoscenza)” (n.d.r. o com-prensione, 
come avrebbe detto il Cichetti) – da TOMMASO D’AQUINO (SAN) – LA SOMMA TEOLOGICA – TESTO LATINO E 
ITALIANO – EDIZIONI STUDIO DOMENICANO 1986 – DEA Store – HOEPLI.it ). 
 
 
 
 
 
 
 
 
 
 
 
 
-------------------------------------------------------------------------------------  
Nota storica 
È incredibile quanto il pensiero sulla BELLEZZA  di TOMMASO D’AQUINO (XII sec.) sia moderno. Il paragrafo 3 
dell’Articolo I della Questione 27 “De causa amoris” testualmente afferma: 
  
3.Il bello si identifica col bene, salvo una semplice differenza di ragione. <infatti mentre il bene è <<ciò che tutti gli 
esseri bramano>>, e implica l’acquietarsi dell’appetito alla sola presenza, o conoscenza. Di fatto riguardano il 
bello quei sensi che sono maggiormente conoscitivi, cioè la vista e l’udito a servizio della ragione: e così parliamo 
di cose belle a vedersi, o a udirsi. Invece per l’oggetto degli altri sensi non si usa parlare di bellezza: infatti non 
diciamo che sono belli i sapori o gli odori. È perciò evidente che il bello aggiunge al bene una relazione con la 
facoltà conoscitiva cosicché si chiama bene quello che è gradevole all’appetito; bello invece ciò che è gradevole 
per la sua stessa conoscenza. 
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Anche nell’ideare e fare una foto e, soprattutto nel vederla e, automaticamente, nel giudicarla, essa ci 
piace se è “bella”, cioè corrisponde ai canoni logici che abbiamo insiti o che abbiamo acquisito con lo studio 
o con l’educazione. Come afferma il Cichetti, non è con la matematizzazione scientifica (che è quella che 
seleziona e definisce le “qualità primarie”, come forma, estensione, peso, numero e movimento) si può 
definire bella o brutta una foto o un’opera d’arte o un pezzo musicale, ma è solo conoscendo le cosiddette 
“qualità secondarie”, quelle che la matematizzazione rifiuta di prendere in esame e rigetta completamente, 
che si riesce a fare una scelta estetica. Sono infatti proprio queste qualità secondarie non oggettive e non 
quantificabili che governano e pilotano i processi ed i metri di giudizio estetico, proprio per la loro non 
metricità.  La simmetria della composizione o la sua assenza, di come e quanto è asimmetrica l’immagine, 
quanto rientra nelle regole empiriche di composizione, quali la Regola dei Terzi o della Sezione Aurea, 
oppure la presenza o meno di Linee Dinamiche  diritte o oblique  e dei punti forza sono ciò che influenza il 
livello estetico dell’opera fotografica, non la perfezione tecnica di tutti i parametri “matematici”    
fotografici. Tutti sono d’accordo sul fatto che una foto perfetta dal punto di vista tecnico non 
necessariamente debba essere bella se non risponde pure a canoni estetici, del resto molto soggettivi, che 
sono strettamente legati alle qualità secondarie. 
 
È proprio su questo punto, dice il Cichetti, che va trovata una delle principali radici della divisione della 
modernità tra <<due culture>>: quella “scientifica” basata su una conoscenza che esclude, del tutto o 
parzialmente a seconda delle discipline, gli aspetti qualitativi del reale e quella “umanistica” la cui 
conoscenza di base coincide ancora con  tutti gli elementi che la natura  umana riesce a percepire (quelli 
che formano la nostra “UMWELT” (n.d.r. il mondo interiore). 
La fotografia nasce dall’animo umano: mai, se non per caso, una fotocamera automatica o uno Smartphone 
potranno fare dei capolavori. È solamente la creatività umana, pilotata dall’educazione e dall’esperienza, 
che può portare a risultati degni di rilievo. 
La fotocamera non è un mezzo egoistico dedicato a soddisfare solo le esigenze del fotografo, ma è un 
mezzo per la condivisione delle immagini e, principalmente, per immagazzinare ricordi ed esperienze sia 
per sé che per gli altri. E sono proprio “gli altri” quelli che giudicano il risultato, interpretando , filtrati 
attraverso le proprie esperienze e la propria educazione, i messaggi nascosti nella composizione e nella 
gestione delle qualità secondarie che il fotografo ha adottato nella sua visione fotografica della scena 
ripresa. I risultati migliori si possono raggiugere quando si ha l’opportunità e la possibilità di posizionare o 
attendere il corretto posizionamento o la scomparsa degli elementi principali della foto. 
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Ma prima che il cervello operi le scelte più idonee a realizzare una “possibile” bella composizione 
fotografica deve rilevare quali sono gli elementi che deve includere, dove sono e, cosa più importante, 
dove saranno al momento dello scatto o, ancora più importante, dove sarebbe meglio che fossero.  La 
risposta si può trovare nel seguente brano del libro di Cichetti: 
  
“Bateson conosceva gli studi che dimostrano che la percezione sensoriale è guidata dalla “finalità”. Il 
primo di questi lavori era stato l’articolo “Che cosa l’occhio della rana comunica al cervello della rana” 
del 1959 – al quale avevano partecipato, insieme a Bateson, il suo amico W. S. McCullock e H.Maturana 
– che dimostrava che la percezione visiva della rana è influenzata dagli “scopi” di questo animale: 
ottenere cibo catturando moscerini e sfuggire ai predatori.  L’occhio della rana, spiegano gli autori, non 
trasmette al cervello una copia di ciò che vede, ma “seleziona” ciò che interessa alla rana; un punto che 
si muove velocemente nello spazio, come un moscerino. Tutto ciò che non è ritenuto “interessante” non 
viene neppure inviato al cervello. 
Il risultato è che: <<la rana non vede i particolari degli oggetti non in movimento dell’ambiente che la 
circonda (o comunque non presenta per essi alcun interesse o reazione).  Deperisce fino a morire 
quando sia circondata da cibo che non sia in movimento>>  Oggi si sa che anche la nostra coscienza 
recepisce solo una piccola parte degli stimoli che arrivano alla periferia sensoriale. Come scrissero 
Maturana e Varela: 
  
Ci basta osservare la struttura del sistema nervoso per convincerci che l’effetto della proiezione di 
un’immagine sulla retina non è semplicemente paragonabile al segnale di una linea telefonica che va 
verso un apparecchio ricevente. Sarà piuttosto come una voce (perturbazione) che si aggiunge alle molte 
altre di una agitata sessione di transazioni di borsa (relazioni di attività interna tra tutte le proiezioni 
convergenti) in cui ogni partecipante ascolta ciò che gli interessa. 
 
Come un teleobiettivo, quindi, “la coscienza restringe il proprio orizzonte al punto del sistema che le 
interessa; non vede gli <<invisibili fili>> che lo collegano al tutto, ed organizza azioni per manipolare 
questa piccola porzione di circuito attraverso scorciatoie, espedienti, trucchi  che le permettono di 
raggiungere rapidamente il suo scopo. (dal capitolo 3 “L’ESTETICA ECOLOGICA”  di RIPENSARE LA 
BELLEZZA di Aldo Cichetti già citato). 
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È qui che l’ “educazione” (o l’insegnamento) e le capacità innate nell’individuo lo portano ad essere 
capace di riconoscere, selezionare e disporre gli elementi che il cervello gli rende riconoscibili e 
disponibili. Chi è più capace ad operare queste selezioni e scelte nel minor tempo possibile  emergerà e 
sarà riconosciuto come bravo fotografo; chi non sarà altrettanto capace, rimarrà nella mediocrità. 
Questo significa anche che ognuno ha delle scorciatoie, innate o acquisite che gli consentono nei tempi 
brevissimi necessari a ricevere gli stimoli, a filtrarli dal resto delle informazioni, registrarli ed effettuare 
l’analisi estetica della scena, correggere i parametri tecnici della fotocamera affinché l’immagine sia 
registrata nelle migliori condizioni di luce, apertura del diaframma e lunghezza focale. 
  
Viene quindi naturale pensare che la fase di valutazione estetica della scena non esaurisce la ricerca del 
“bello”. Essenziale per distinguersi è anche il modo di visualizzare l’immagine. Con il perfezionamento 
del mezzo tecnico (la fotocamera), raggiunto mediante un’ automazione sempre più efficace, è 
diventato facile per chiunque realizzare foto correttamente esposte, anche in situazioni molto difficili. 
Determinanti per la valutazione di una foto come eccezionale, sono la visione e la realizzazione di una 
buona composizione da parte del fotografo. 
  
Se tutti, infatti, sono in grado di scattare belle foto, sono solo le immagini creative e quelle che danno 
una visione fuori dell’ordinario che rendono la foto “bella” ed il fotografo “eccezionalmente bravo”. Per 
avere buoni risultati non bisogna sperare nell’aiuto di nuovi sviluppi della tecnica delle fotocamere ma 
liberare la mente e pensare in modo originale. 
Parafrasando quanto affermato da Cichetti nel suo libro, l’antica distinzione filosofica tra “téchne” ed 
“episteme” va opportunamente bilanciata a vantaggio della seconda. Per tentare di realizzare una foto 
eccezionale o, almeno, degna di nota bisogna sì utilizzare la tecnologia migliore disponibile ma, 
principalmente, bisogna scatenare la propria fantasia, cioè sfruttare la tecnica mediante l’ottimizzazione 
delle “qualità primarie” (cultura scientifica)  per raggiungere i più alti livelli poetici che un’immagine 
possa dare, possibile solo a chi si affida alla scelta estetica delle “qualità secondarie”  (cultura 
umanistica)  del nostro “mondo interiore” (Umwelt). 



 LA FOTO DEL SECOLO                               Photo & News 

REDAZIONALE 
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Il 10 aprile 2019 è una data storica per la scienza e per tutto il genere umano; tralasciando il senso e la portata 
di questo avvenimento di cui si è tanto parlato e di cui tante fonti autorevoli del mondo scientifico hanno 
fornito ampie spiegazioni, in questo breve articolo ci limitiamo a cogliere gli aspetti riguardanti  la fotografia, o 
meglio le implicazioni tecniche e scientifiche, i mezzi e le tecnologie che hanno consentito di realizzare questo 
“scatto”. 
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L'Event Horizon Telescope (EHT) – è una serie di otto radiotelescopi terrestri realizzati su scala planetaria 
grazie ad una collaborazione a livello internazionale - è stato progettato per catturare le immagini di un 
buco nero. Nella conferenza stampa, i ricercatori dell’EHT hanno rivelato di aver ottenuto la prima prova 
visiva diretta di un buco nero supermassiccio e della sua ombra. Nonostante il contorno possa sembrare 
sfocato, il lavoro dietro a un semplice scatto è gigantesco e difficile da immaginare per chi non è del 
settore. Un altro miracolo della scienza e della collaborazione internazionale. 
 
La difficoltà che si è presentata fino ad oggi era dovuta al fatto che essendo le onde che arrivano sulla 
Terra quasi piatte, per rilevare un buco nero di quelle dimensioni, sarebbe servito un telescopio grande 
come la Terra.  
Realizzare un telescopio di quelle dimensioni sarebbe stato fisicamente impossibile ma virtualizzando un 
insieme di telescopi installati in vari punti della terra avrebbe portato allo stesso risultato; è quanto è 
stato fatto: è una rete globale fatta di più telescopi e da istituti di ricerca in tutto il mondo. Ogni 
telescopio è sincronizzato con orologi atomici, per ridurre la percentuale di errore, e tutti insieme hanno 
registrato le onde pervenute come fosse un'unica entità. 
 
Il grandissimo volume dei dati acquisiti ha costituito un’altra seria difficoltà; ogni singolo radiotelescopio 
ha generato un volume tale di dati che non era possibile trasmetterli sulla rete internet, si è reso quindi 
necessario memorizzare tali dati su pile di hard disk e trasmetterli con il mezzo più veloce (via aereo)   nei 
due centri di calcolo dedicati all’analisi: uno al MIT di Boston (Usa) e uno al Max Planck Institut di Bonn (in 
Germania); in totale sono stati trattati circa quattro petabytes di dati (4000 terabytes) per ricavarne un 
solo scatto! Consideriamo che una foto scattata con le nostre fotocamere ha una dimensione media di 
qualche megabytes!  
 
Per saperne di più: 
https://www.youtube.com/watch?time_continue=9&v=hMsNd1W_lmE 
https://www.youtube.com/watch?v=_tsNykeF5Y8  
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