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EDITORIALE
di Silvio Mencarelli
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Dedicato

In questo fatale settembre fotografico ci piace dedicare questo numero a tre grandi fotografi, che il destino
ha voluto accomunare in questo mese con la loro scomparsa, ma che con la loro arte fotografica rimarranno
sempre presenti nella nostra coscienza.

Il primo è il fotografo tedesco Peter Lindbergh, grande autore degli anni ’80 e molto amato dal sottoscritto,
che ha saputo rielaborare ed imporre una nuova figura di donna nella moda. Una donna dall’apparenza molto
più naturale e meno sofisticata, scrivo dall’apparenza perché chi ha lavorato nel campo della moda in quegli
anni, o ci lavora, sa quanta preparazione c’è dietro un immagine di un’acconciatura dall’apparenza spettinata
o in una camicia da uomo stropicciata che sembra indossata all’ultimo momento sul set. Tutto è studiato e
elaborato nei minimi dettagli, pochissimo è lasciato al caso …
Il secondo è Robert Frank, fotografo e regista svizzero naturalizzato statunitense, che fu il primo fotografo
europeo a ricevere la borsa di studio annuale promossa dalla Fondazione Guggenheim di New York nel 1955.
Con i soldi ricevuti Frank viaggia per tutti gli Stati Uniti dal 1955 al 1956, riprendendo oltre 24.000 fotografie,
raccontando una America ruvida e per niente patinata che gli comporterà la mancata pubblicazione del suo
lavoro da parte di molti editori per svariati anni. Con Robert Frank la fotografia è cambiata; scrive Philip
Gefter, giornalista e photo editor del New York Times: «La fotografia dopo Robert Frank ha prodotto qualcosa
di paradossale; mentre l’immagine fotografica ci ha portato ad una maggiore consapevolezza del mondo che
ci circonda, la costante rappresentazione di chi siamo ha rotto per sempre il nostro naturale stato di
innocenza».
Il terzo è Charlie Cole, il fotografo che ha scattato l'immagine simbolo delle proteste a piazza Tienanmen,
morto a Bali questo 13 settembre. L’immagine stata scattata nella notte tra il 3 e il 4 giugno di trent'anni fa
durante le proteste a piazza Tienanmen da parte di cittadini, studenti, operai e intellettuali, raffigura un uomo
davanti a tre carri armati, con in mano delle buste di plastica per la spesa, che tenta di fermarli. Questa foto
fu scattata dal balcone del suo albergo e gli valse nel 1990 il premio World Press Photo; la foto, che però non
fu scattata solo da lui, divenne l'icona della lotta per la resistenza pacifica, per il rispetto dei diritti umani e
della democrazia.

Un numero quindi dedicato alla poesia dell’immagine e all’arte, cosi come ogni autore la interpreta.
Buona lettura…
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https://www.google.com/search?q=peter+lindbergh&client=firefox-b-d&source=lnms&tbm=isch&sa=X&ved=0ahUKEwioouLEi9DkAhUBDewKHWonDF4Q_AUIESgB&biw=1366&bih=642
https://www.google.com/search?q=Robert+Frank&client=firefox-b-d&source=lnms&tbm=isch&sa=X&ved=0ahUKEwiJvLGGjNDkAhUK16QKHepoBJkQ_AUIESgB&biw=1366&bih=642
https://www.google.com/search?q=Charlie+Cole&client=firefox-b-d&source=lnms&tbm=isch&sa=X&ved=0ahUKEwj2kZO-jNDkAhWtsKQKHT73C8EQ_AUIESgB&biw=1366&bih=642
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LIDIA LAUDENZI                                       Photo & Sophia

Adoro le nuvole. Mi piace fotografarle, di più mi piace
immaginare che tra quelle soffici pieghe ci siano visi,
animali, oggetti strani… mi fermo a pensare che nel loro
incedere dispieghino storie improbabili. Credo che
ognuno abbia un soggetto - un tema caro - un qualcosa
che sprigiona la propria immaginazione e che lo fa sentire
a proprio agio. Paesaggi, tramonti, architetture, volti
sconosciuti e quelli più familiari, pezzi di storia e brandelli
di vita quotidiana…

NUVOLE



Ma cosa fotografiamo quando fotografiamo? Il paesaggio è
veramente un paesaggio? E un’architettura è solo un pezzo
della nostra città?
Dentro ogni foto, in fondo, c’è un pezzo di noi: le fotografie
svelano le nostre emozioni e i nostri pensieri e silenziose
nascondono le nostre paure.
La fotografia è una sfida, una provocazione a reagire:
fotografiamo ciò che ci ha donato bellezza, serenità, affetto; i
luoghi e le persone in cui abbiamo riposto la fiducia e la
speranza e tutte le risposte alle nostre inespresse domande.

PHOTOSOPHIA 38 7
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La fotografia è una sfida: fotografiamo per trovare il
coraggio di affrontare la realtà …toccare ciò che sembra
irraggiungibile, rendere visibile l’invisibile; soprattutto per
non dimenticare, per tenerci accanto quel tempo fuggito via
appena dopo lo scatto.
Al di là di tutto, fotografiamo sempre ciò che abbiamo paura
di perdere e per ritrovare quei pezzi di noi che sono volati
altrove.



MARCELLO PELLEGRINI                           Photo & Poesia
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Fotografare il nulla
Essere pronti.

Scrutare l'orizzonte
quando è impossibile vederlo,

intuendo nella nebbia  qualcosa 
o qualcuno da appiccicare sul sensore.

O forse è il rumore dello scatto 
che accende la gioia di vita,

trasformandoci importanti con
immagini da mostrare.

Come al fronte. Attendendo segnali.
Brusii o lo strisciare di un corpo nel fango, che ci pone a difesa della vita.

Simile ad un fucile la reflex, con mirino
cinquantuno punti per non tralasciare neppure un atomo di energia.

Così, riparati dal vento con cappucci
e stoffe che coprono la fronte,

gli occhi, l'epidermide, scattiamo,
scattiamo, scattiamo, assumendo

che una lente sia il nostro terzo occhio,
iper acuto, che vede quello che non vediamo,

che invano cerchiamo.
Il nulla riflesso come punti immagini che prendono vita,

forma, anche astratta non importa,
segnali del nostro essere, del movimento
e del respiro che danno senso all'azione.

Reflex della vita allora, che spinge la nostra volontà verso limiti impensabili,
fornendoci, alito di vitalità e intenzione che non respingiamo,

nel quale ci confortiamo e riflettiamo, sentendoci parte umana
di ciò che siamo.

Anche il nulla allora come lo scatto,
Diventa speranza, desiderio, ardimento, partecipazione e vita.

L'umanità che si muove e vibra.
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SCATTI DI POESIA                           Photo & Letteratura

Mostra fotoletteraria “Scatti di poesia”, curata da Lino Angiuli e Pino Pavone e realizzata dalla
Quorum Italia di Bari, presso il Museo Civico di Bari fino al 20 settembre 2019.
Dodici testi poetici affiancati a dodici fotografie, prodotti da poeti e artisti della fotografia operanti in
diverse regioni d’Italia sul tema del paesaggio italiano.

Redazionale
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BARI – La sesta
edizione della mostra
fotoletteraria “Scatti di
poesia”, curata da Lino
Angiuli e Pino Pavone e
realizzata dalla
Quorum Italia di Bari, si
è inaugurata presso il
Museo Civico di Bari
venerdì 6 settembre
alle ore 19,00.
Dodici testi poetici
affiancati a dodici
fotografie, prodotti da
poeti e artisti della
fotografia operanti in
diverse regioni d’Italia,
dal Piemonte alla
Sicilia, intorno al tema
del paesaggio italiano.
Insieme con
l’intervento dei
curatori e del direttore
scientifico, prof.
Daniele Maria
Pegorari, è previsto il
saluto dell’Assessore
alle Politiche culturali e
turistiche della Città di
Bari, Ines Pierucci.
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Per l’occasione è stata
anche presentata
l’installazione sonora
intitolata “Decodifiche2”,
curata a quattro mani da
Franco Degrassi, musicista,
e Francesco Lorusso, poeta,
che accompagnerà la
mostra per tutto il periodo
espositivo.
Il progetto “Scatti di poesia”
gode del patrocinio del
Ministero per i Beni e le
Attività Culturali, del
Dipartimento di Studi
umanistici dell’Università
“Aldo Moro” di Bari e de
«La Gazzetta del
Mezzogiorno». L’iniziativa,
realizzata grazie al
contributo della Fondazione
Cultura e Arte, ente
strumentale della
Fondazione Terzo Pilastro –
Internazionale presieduta
dal Prof. Avv. Emmanuele F.
M. Emanuele, gode della
collaborazione della rivista
«incroci» e del Centro
Ricerche per la Fotografia
Contemporanea.
La mostra sarà visitabile fino
al 22 settembre (orari: Lun-
Mer-Gio: 10.00-18.00,
Ven-Sab:10.00-19.00,
Dom: 10.00-14.00,
Martedì Chiuso).

Per informazioni:
www.scattidipoesia.it

http://www.scattidipoesia.it/


STEFANIA CARRATURO                   Photo & Biografie
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‘Un secondo di eternità’
SGUARDO SU ROBERT DOISNEAU, IL FOTOGRAFO POETA

Robert Doisneau, il più popolare tra i fotografi francesi del XX secolo, ha esercitato la sua
arte per più di sessant’anni. Figura emblematica della corrente “umanista” che prende
piede tra gli anni ’30 e ’60, egli incarna la nostalgia di una Parigi popolare – e della
periferia del dopoguerra - attraverso immagini piene di poesia, di tenerezza, di
umorismo. Come il suo contemporaneo Henri Cartier-Bresson, gran parte del lavoro di
Doisneau si concentra sull'ordinario sebbene molte sue fotografie rappresentino bambini
che giocano sulle strade di Parigi. Ma la loro infanzia, apparentemente felice, è un
mondo ben lontano dal sobborgo parigino nel quale è cresciuto e dove trascorre una
fanciullezza grigia e scialba.
Robert, nasce il 14 aprile 1912 a Gentilly, una periferia che marcherà profondamente la
sua estetica e il suo modo di guardare le cose tanto da diventare luogo d’ispirazione per
le sue migliori fotografie. All’età di sette anni la sua infanzia è segnata dalla morte
precoce della madre - Sylvie Marie Duval - per tubercolosi, una donna pia, fortemente
mistica, che gli lascia in eredità un grande dono: quel “sens du merveilleux” poeticamente
celato in ogni suo scatto. A solo qualche anno di distanza suo padre, Gaston, convola a
seconde nozze con una vedova di guerra, Lucie Lang, madre del giovane Lucien, e con i
quali non instaura buoni rapporti: “Vivevo con mio padre e la mia matrigna, e, voi sapete,
l’odore dei figli degli altri non ha un buon profumo...”. (R.Doisneau: La vie d’un
photographe).
Una convivenza, la loro, priva di affetto e benevolenza, che lo spinge fin da subito a
trovare rifugio nella lettura, in tutti quei libri dove gli eroi devono attraversare mille
disavventure per sfuggire ad un destino crudele e coi quali il giovane Doisneau presto
s’identifica, trasponendo nelle loro vicende tutte le incomprensioni famigliari:
l’educazione rigida, la matrigna anaffettiva, il fratellastro - eroe buono e degno di lode - e
se stesso, il bambino turbolente e solitario, che fa della ‘strada’, quella di Gentilly, l’unica
vera scuola di vita.
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Del resto, il piccolo Robert non è un bambino tranquillo. Detesta la scuola, dove si reca
principalmente per distrarre i suoi compagni, e ancora di più la severa disciplina scolastica. Spinto
da un forte desiderio di ribellione trova conforto solo nei numerosi vagabondaggi solitari lungo le
antiche fortificazioni che diventeranno, poi, il suo perimetro di fotografo: i mattatoi di Vaugirard,
gli orti operai, le rive della Bièvre. Ciò nonostante, finite le medie, spinto dal padre che lo
vorrebbe sistemato in qualche mestiere “d’ufficio” e grazie al suo amore per il disegno e la
lettura, viene ammesso all’Ecole Estienne, ma riesce a diplomarsi litografo incisore proprio
quando, diploma in tasca, quel mestiere cessa di esistere. Decide allora di abbandonare quella
strada per gettarsi nella cruda realtà delle periferie, una dimensione a lui più congeniale e che
all’epoca nessuno considerava. E non solo. Sceglie di farlo utilizzando un mezzo d’espressione al
tempo ancora guardato con un certo sospetto: la fotografia. Incomincia il suo apprendistato
inizialmente presso il laboratorio Ullmann, specializzato in pubblicità farmaceutica, in seguito,
come assistente dello scultore André Vigneau; esperienze che lo portano ben presto a realizzare
un proprio stile personale, legato a “quell’umanità” a cui fanno capo Brassai, Boubat, Charbonnier,
Izis, Ronis e tanti altri fotografi che, come Doisneau, hanno sentito la necessità di ricollocare
l’uomo al centro del mondo. Inizia col fotografare i bambini, che diventano ben presto i suoi
modelli preferiti proprio per la loro indifferenza all’ambiente esterno, prerogativa che permetteva
al timido Doisneau di avvicinarli senza che opponessero alcuna resistenza. E li va a cercare sui
terreni di gioco della sua stessa infanzia, proprio lì, a Gentilly, dove i visi di coloro che si alzano
presto la mattina sono intensi ed emozionanti, dove il tempo trascorre semplicemente e la vita è
una testimonianza continua dell’autenticità dei gesti umani. Ma anche i mercatini dei robivecchi
catturano il suo sguardo.
In quei luoghi senza tempo dov’è forte il contrasto tra vecchio e moderno Robert da vita a scenari
d’infinita poesia dove i passanti stessi, assorti nella ricerca dell’oggetto raro, diventano attori
protagonisti di quell’umanità così incredibile e diversificata. E saranno proprio questi, infatti, a
fornirgli il materiale del suo primo reportage: una dozzina di foto sul mercato delle pulci di Saint-
Ouen che andranno ad occupare un’intera pagina della rivista Excelsior, il quotidiano che a
quell’epoca, accordava un posto di primo piano alla fotografia. Gli obblighi militari lo costringono a
lasciare Parigi; i tempi sono duri e la Francia è disastrata dalle conseguenze della crisi economica
del ’29. Ricorda quei nove mesi di leva così: “Sono partito con nello zaino un libro di Giono e un
depliant pacifista … La mia guerra non è certo stata gloriosa, presto mi ammalai ed ero talmente
stufo che mi stavo lasciando morire …” (R.Doisneau: Pêcheur d’images).



PHOTOSOPHIA 38 16



PHOTOSOPHIA 38 17

Al suo ritorno viene assunto alla Renault come fotografo industriale fino a quando, cinque anni
dopo, la casa automobilistica, lo licenzia per ritardi ripetuti e non giustificati. Doisneau, suo
malgrado, si ritrova sollevato da un impiego che non lo soddisfaceva e nel quale non poteva
esprimere le due dimensioni fondamentali della sua estetica fotografica: la curiosità e la
disubbidienza. Continua a fotografare le strade anche quando viene assunto dall’agenzia Rapho
(una collaborazione che durerà fino alla fine dei suoi giorni ) e nonostante le foto di periferia non
interessino nessuno. “Non perdere tempo con questa storia delle periferie”, gli ripeteva di
continuo Raymond Grosset, fondatore dell’Agenzia, “mi dispiace vederti fare queste cose. La tua
periferia è triste, come vuoi che venda la tristezza?” (La vie d’un photographe). Ma Robert si
ostina, e con ragione perché sarà proprio la ‘banlieu’ a fornirgli il primo vero riconoscimento
grazie all’incontro con lo scrittore Blaise Cendrars dal quale nascerà non solo una grande amicizia
ma anche un libro, il primo, il più importante, La Banlieu de Paris: quindici anni di fotografia
condensati in 150 foto interamente curate nella scelta e nella scrittura dallo scrittore, tra l’altro,
profondo conoscitore di Parigi e dei sobborghi parigini. Ma se per Cendrars la periferia è ‘le
dépotoir’ per Doisneau invece, era una riserva di luce, un quadrato di vita rigogliosa dove poter
deambulare, un angolo per poter sperare. Lì, in quel ristretto perimetro di azione - “mon petit
théatre” - come amava definirlo, si lasciava guidare dal suo amore per le piccole cose, i ‘petits
riens’ della quotidianità. E a chi lo rimproverava di guardare la realtà da un osservatorio
circoscritto, lui rispondeva così: “quello che io cercavo di mostrare era un mondo dove mi sarei
sentito bene, dove le persone sarebbero state gentili, dove avrei trovato la tenerezza che speravo
di rivedere. Le mie foto erano come una prova che questo mondo può esistere”.
In quegli anni Doisneau si crea una rete d’amici letterati e artisti, tutti accumunati dalla stessa
passione per la Parigi popolare e insolita, per l’arte della strada, i tatuaggi e i malviventi. Robert
Giroud lo inizia al ‘monde de la nuit’ passando le ore notturne a girare per i bar e i caffè parigini.
Ed è proprio nei bistrots di Maubert e delle Halles che il fotografo incomincia ad interessarsi al
mondo degli emarginati come Richardot, l’ex forzato più tatuato di Francia o Coco, un habitué
dalla mascella stizzosa. Con Maurice Baquet condivide il gusto del gioco e del divertimento ma
soprattutto la comune adesione ai valori comunisti, il senso di libertà e il rifiuto delle convenzioni.
È stato per lui “professore di felicità”, colui che gli ha insegnato il piacere di vivere senza
complessi. Jacques Prévert è il suo punto di riferimento: “il sogno, il meraviglioso senso delle
parole, la loro ironia, la loro ricchezza; devo tutto a lui”.
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E per un solitario come Doisneau, vagabondo della strada, quegli incontri umani sono stati la
conferma che la ‘bellezza’ non solo esiste ma deve essere mostrata. Le foto assumono un tono
più divertito, le inquadrature risultano più strette e centrate sui soggetti, c’è un’insistenza sulla
dimensione umoristica. Sono gli anni del successo, nazionale e internazionale, delle prime
retrospettive all’estero, principalmente in America, negli Stati Uniti, insieme al suo
contemporaneo Cartier-Bresson e al più anziano Brassaï. Sono anche gli anni della
collaborazione per la rivista Vogue, dei ritratti di artisti famosi e dei lavori mercenari per la
stampa e la pubblicità: “non bisogna darmi troppa importanza, in realtà credo di essere un
fotografo un po’ fuori moda” (La vie d’un photographe).
Ma arrivano anche gli anni che segnano la fine della fotografia umanista e l’arrivo di una nuova
generazione di giovani artisti affascinati dalla modernità. Lo sguardo di Doisneau e la sua
Francia sembrano passati di moda e Robert, non produce alcuna opera significativa. Con
l’utilizzo dello zoom realizza immagini sempre più distanti, l’elemento umano è ridotto a
silhouette vittima di una potenza vorace che invade la città: la modernizzazione. I grattacieli
fanno ombra sugli eleganti edifici haussmaniani, le macchine seguono come predatori i pedoni
che attraversano le strade mentre gli innamorati hanno appena il tempo di scambiarsi un bacio
veloce sulle loro moto, impacciati in quei ‘caschi bulbosi’. La sua città stava cambiando e a lui,
non restava che adeguarsi a questa trasformazione. Gli anni ’70 caratterizzano un ritorno in
scena del fotografo, che riesce ad attirare nuovamente il pubblico francese con una espressione
fotografica più letteraria, più ironica, uno stile sicuramente più poetico-metaforico frutto di
una esperienza elaborata nel corso di tutta la sua carriera artistica. E a quanti l’interrogavano
sul ritorno d’interesse per le sue fotografie, Doisneau rispondeva: “è il tempo che ha lavorato a
mio favore” (Pêcheur d’images). Del resto, in quegli anni segnati dalla crisi economica e da un
scetticismo per i valori della modernità, le immagini di Robert Doisneau sono accolte dalle
nuove generazioni con un misto di nostalgia unito ad un fascino rétro per una Francia che non
hanno mai conosciuto e che era cambiata notevolmente.
Per Robert la fotografia nasce principalmente da un desiderio intimo, dal compiacimento di una
bisogno che toglie al suo lavoro ogni ricerca di perfezionismo sterile. Il click che ne consegue è
fulminante: l’immagine carpita in movimento è mantenuta in uno stato di cristallizzazione
perenne
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La forza della fotografia sta proprio in questo, nella sua capacità d’afferrare l’imprevisto, il fortuito,
l’imperfetto. “Sei un patito dell’imperfezione”, amava ripetergli Prévert. L’imperfezione sta
nell’eternare il movimento di mille scene quotidiane in una Parigi dove tutti i personaggi di Doisneau
- dai bambini che giocano alle donne che prendono il sole, dalle giovane coppie d’innamorati ai
passanti che si fermano incuriositi davanti la vetrina libertina di Romi - hanno avuto il pregio di aver
creato un linguaggio poeticamente onirico.
Molti gli hanno rimproverato di avere utilizzato dei figuranti per una buona parte delle sue foto di
strada, una pratica del resto legata all’estetica pubblicitaria del periodo delle due guerre,
frequentemente impiegata dai fotoillustratori dell’epoca. Ma Doisneau preferiva parlare di
“complicité” con la gente incontrata al punto di far sentire la sua stessa presenza nell’immagine. Su
questo, nel 1992, s’ innesca il processo del ‘Baiser de l’ Hôtel de Ville’ che accompagnerà gli ultimi
anni della sua vita, i più faticosi. Tre persone si riconoscono nello scatto e fanno causa al fotografo
per violazione al diritto dell’immagine. Il pubblico scopre allora che questa immagine famosa è una
foto messa in scena con degli attori, episodio che Doisneau aveva già confidato a Jean-François
Chevrier dieci anni prima. Ma chi aveva voluto ascoltarlo? Era diventato “le maitre de l’istantané” e
la foto era troppo legata alla presunta “magia del caso”, non gli apparteneva più. Il processo lascerà
a Robert un gusto amaro anche se la giustizia gli darà ragione. Il fotografo non si riconosce più nei
suoi scatti e vede sempre meno l’epoca in cui vive. Il mondo che voleva fissare su pellicola, le vie, i
quartieri, i palazzi, i mestieri cambiavano; la sua Parigi non esisteva più, “io non mi sento più accolto,
la magia si è rotta. E’ la fine della fotografia selvaggia, dei scopritori di tesori” (Le Monde, 3 avril
1994).
Il 1 aprile 1994, alle ore 11:00 Robert Doisneau, fa il suo ultimo click. Quello eterno. Più di trecento
cinquanta amici e membri della sua famiglia gli rendono omaggio al piccolo cimitero di Rambouillet
sotto lo sguardo di un’intera Francia. Perché non è un fotografo che scompare ma un fenomeno
sociale e culturale che lascia ai posteri, in ben quattrocentocinquanta mila negativi non ancora tutti
sviluppati, un vasto album di famiglia dove ognuno di noi, con aria poetica e nostalgica, può
riconoscersi e lasciare, per sempre, una propria emozione.

“Certi giorni basta il semplice fatto di esistere per essere felici. Ci si sente leggeri, leggeri, ci si sente
talmente ricchi che viene voglia di condividere con qualcuno una gioia troppo grande. Il ricordo di
quei momenti è il mio bene più prezioso. Un centesimo di secondo qui, un altro là, sommati insieme
non saranno che due o tre secondi rubati all’eternità”.
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Per l’occasione l’Associazione Donne Fotografe - Italian Women Photographers Association
(www.donnefotografe.org) propone il progetto fotografico dal titolo INVISIBILE, un lavoro collettivo
composto da 32 sguardi - di donne fotografe - che mettono al centro della riflessione la PERSONA “invisibile”
per renderla “visibile”.
Le 32 artiste hanno affrontato in una maniera particolare il tema dell’invisibilità della persona, che in molti
casi corrisponde alla non-persona, ovvero l’essere al quale non è riconosciuto lo statuto di essere
responsabile, titolare di determinati diritti e doveri. La non-persona è l’uomo (o la donna) a cui si toglie la
personalità, ogni individuo spogliato dei suoi diritti umani e civili: homeless, migranti, extracomunitari, anziani
malati di Alzheimer, donne maltrattate o sole, adolescenti insicure, combattenti e martiri della resistenza,
madri di figli scomparsi, disabili ed estromessi dal mondo del lavoro. Le fotografie sono soprattutto il risultato
di una predisposizione al racconto - trattato in modo esplicito o sotto forma di metafora - che permette di
entrare in una storia, incorporando sia la memoria sociale che politica. Le fotografie, ospitate a Modena, nel
suggestivo chiostro nel complesso della Chiesa di San Paolo, si susseguono in un particolare percorso visivo
che indaga il concetto di “invisibilità” declinandolo in molteplici visioni. L’anima e la ricchezza di questo
progetto sono anche le persone - le donne fotografe - che, insieme, sviluppando una nuova energia creativa,
propongono la loro personale visione sulla società e su delicati e importanti temi sociali.
Nelle pagine successive alcune delle foto esposte.

FESTIVALFILOSOFIA 2019: Persona. Maneggiare con cura

Da venerdì 13 a domenica 15 settembre a Modena, Carpi e
Sassuolo ha luogo il Festival della Filosofia 2019; quasi 200
appuntamenti fra lezioni magistrali, mostre e spettacoli. Tra i
protagonisti 54 relatori, di cui ben 24 debuttano al festival. Tra
gli ospiti più attesi: Augé, Bodei, Bianchi, Cacciari, Crouch,
Ehrenberg, Galimberti, Giovannini, Marzano, Massini, Nancy,
Quante, Recalcati, Rosen, Roy, Severino, Vegetti Finzi. In
programma anche otto “menu filosofici” per ricordare Tullio
Gregory. Dedicato al tema persona, il festivalfilosofia 2019, in
programma a Modena, Carpi e Sassuolo dal 13 al 15 settembre
in 40 luoghi diversi delle tre città, mette a fuoco la questione
della persona tra diritti, civiltà e fragilità umana. La
diciannovesima edizione del festival prevede lezioni magistrali,
mostre, spettacoli, letture, giochi per bambini e cene
filosofiche. Gli appuntamenti saranno quasi 200 e tutti gratuiti.
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INVISIBILE Mostra fotografica
a cura di: Associazione Donne Fotografe
13,14,15 settembre 2019
ore 09:00 - 23:00
Complesso San Paolo - Cortile del Leccio - Via Francesco Selmi, 67 - Modena
(entrata libera)

Presentazione:
14 settembre, ore 17.00
alla presenza della curatrice Maura Pozzati e delle artiste.

Espongono:
ALESSANDRA ATTIANESE, Milano
ANNA ROSATI, Bologna
ANNALISA CIMMINO, Milano
ANTONELLA DI GIROLAMO, Roma
ANTONELLA MONZONI, Modena
ANTONIETTA CORVETTI, Milano
BEATRICE MANCINI, Padova
BRUNA ORLANDI, Milano
COLOMBA D’APOLITO, Pietrasanta (LU)
DANIELA FACCHINATO, Bologna
FULVIA PEDRONI FARASSINO, Milano
GIULIANA MARINIELLO, Roma
ISABELLA BALENA, Milano
ISABELLA COLONNELLO, Milano
ISABELLA DE MADDALENA, Milano
LILIANA BARCHIESI, Milano

LOREDANA CELANO, Milano
LUCIA BALDINI, Arezzo
MARGHERITA DAMETTI, Pavia
MARGHERITA VERDI, Firenze,
MARGHERITA MIRABELLA, New York/Roma
MARIANNA CAPPELLI, Novara
MARZIA MALLI, Milano
MELANIA MESSINA, Palermo
PAOLA MATTIOLI, Milano
PATRIZIA BONANZINGA, Roma
PATRIZIA PULGA, Bologna
PATRIZIA RIVIERA, Bergamo
SILVIA LELLI, Milano
SONIA LENZI, Bologna
TIZIANA ARICI, Brescia
VITTORIA AMATI, Londra/Roma

L’associazione DONNE FOTOGRAFE intende rendere il progetto “INVISIBILE” un atto di arte
partecipativa itinerante, il percorso inizia ora da Modena per continuare in altre città che
vorranno ospitarlo.
Per info: Associazione Donne Fotografe - Italian Women Photographers’association
E-mail: info@donnefotografe.org www.donnefotografe.org

mailto:info@donnefotografe.org
http://www.donnefotografe.org/
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Foto ©Beatrice Mancini, Princess of Waterland
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Foto ©Marzia Malli - Io ti guardo, tu mi vedi_
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Foto ©Daniela Facchinato, 
L'invisibile dea, 1998
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Foto ©Silvia Lelli, 
Le donne senz'ombra
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Foto ©Tiziana Arici,  La Vita degli altri 
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Foto ©Annalisa Cimmino , Silenzi urbani a New York
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Foto ©Isabella De Maddalena
Riportami a me
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Foto ©Fulvia Farassino, Giacigli
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Foto ©Vittoria AMATI, mi vedrai solo in foto



LAR-UPS 2019/20

•Corsi

•Viaggi 

•Seminari

•Formazione

•Cooperazione
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http://www.accademialar.it/
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Recentemente, il divieto di sedersi sulla
scalinata della Trinità dei Monti a Roma ha
suscitato critiche o lodi. Fra le persone
intervistate non poteva mancare l’opinione
favorevole del portavoce della Casa Bulgari che
ne ha finanziato il restauro.
Molti attori dei restauri di grandi e celebri
monumenti sono infatti privati e l’occasione di
questo fatto di “cronaca” ci induce a
soffermarsi sul significato del Mecenatismo
oggi,
In passato, i mecenati erano personaggi
facoltosi che, grazie al loro potere e per
assicurare il proprio prestigio,
commissionavano opere agli artisti. L’origine
dell’appellativo è quello dell’amico e
consigliere di Augusto, Gaio Cilnio Mecenate,
che creò una cerchia di intellettuali e poeti, di
cui Virgilio e Orazio, che tessero le lodi del
giovane imperatore.
Nel corso dei secoli, l’investimento di denaro
nell’arte fu un tratto caratteristico dei principi
del Rinascimento ma anche dei principi della
Chiesa: tale mecenatismo dava prestigio sia alle
grandi casate che alla propaganda della fede.
Ma oggi, con il ripetersi di finanziamento
privato in grandi opere di restauro, quale ne è
lo scopo? Certamente, si vive in un nuovo
scenario economico e sociale, in cui le regole
del mercato hanno incontrato il mondo
dell’arte. Grandi marchi di lusso rivolgono la
loro attenzione e il loro denaro alla tutela e alla
conservazione del patrimonio storico e
artistico.

Il nuovo Mecenatismo, il caso di Roma
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Limitandoci alla città di Roma si possono citare i restauri del Colosseo da Tod’s, della Fontana di Trevi da Fendi,
della già citata scalinata della Trinità dei Monti da Bulgari, della Piramide dal Sig. Yuzo Yagi, i mosaici delle Terme
di Caracalla da Bulgari e sempre da Bulgari prossimamente dell’area archeologica di Tor Argentina.
Le cifre pagate dalle società, in queste lunghe e costose operazioni, offrono uno strumento integrativo se non
addirittura sostitutivo dei finanziamenti pubblici. A tale proposito occorre ricordare che “l’Art bonus”, che fu
introdotto con una legge del 2014, consentiva, con un credito d’imposta del 65% dell’erogazione effettuata,
«interventi di manutenzione, protezione e restauro di beni culturali”.
Ma questo non può spiegare del tutto la partecipazione di tante società. Viene quindi spontaneo chiedersi se
tale partecipazione verso la tutela dei beni culturali sia autentica e provenga da un vero sentimento filantropico
o se nasconde interessi in termini di ritorno di immagine.
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Certamente, l’investimento in cultura contribuisce ad accrescere l’autorevolezza del benefattore, assicurandogli una
buona immagine agli occhi del pubblico; ma è altresì vero che le Società che investono in arte sono esse stesse di
prestigio: orefici, case di moda, tutte creatrici del bello, esportatrici del migliore “made in Italy” o almeno del più
celebre, che ha le sue radici nell’identità nazionale.
Non a caso, in una sua recente dichiarazione, l’Amministratore di Bulgari diceva che gli interventi della Società
volevano «rendere alla Città Eterna un po’ di ciò che la Città Eterna ha dato ai suoi creativi e agli artigiani» “
Allo stesso modo il restauro della Piramide fu fatto per i 50 anni di vita della Yagi Tsusho Limited che distribuisce in
Giappone i brand di prestigio del Made in Italy rendendo così omaggio alla creatività italiana.
Un’ultima segnalazione in fatto di intervento privato è quella del palazzo Merulana, restaurato dalla famiglia Cerasi.
L’ex Ufficio d’Igiene, di proprietà del Comune, ospita ora le collezioni della famiglia nonché numerose iniziative
culturali negli spazi ricuperati. Ad ottobre prossimo, il Palazzo Bonaparte aprirà le sue porte, dopo il restauro interno
da parte delle Assicurazioni Generali, per accogliere mostre. Tutto ciò, ovviamente, non ha nessun rapporto con le
sponsorizzazioni che coprono gli edifici in restauro con il proprio marchio, dando spesso effetti disdicevoli nelle
prospettive romane. Ma diceva Vespasiano “pecunia non olet”!!
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STEFANO MIRABELLA                                              L’Autore
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“Dom” la vita sospesa dei bambini in un villaggio polacco

Un fotografo romano trova in Polonia il senso di casa, in un villaggio di campagna nel nord del paese dove il
tempo sembra essersi fermato, dove i giochi dei bambini e le giornate sospese in cui non accade mai niente
sono raccontati in maniera sorprendentemente familiare.

A cura di Roberto Frisari



PHOTOSOPHIA 38 41

“Dom” – in italiano casa - è il titolo del personalissimo diario familiare di Stefano Mirabella nel quale l’autore
ha saputo ben interpretare un ambiente simile all’Italia rurale degli anni ‘50 senza conoscere la lingua
polacca.
Si tratta del primo importante reportage di Stefano che sinora ha legato il suo nome alla fotografia di strada -
caratterizzata da foto singole nelle quali Stefano cerca connessioni, geometrie ed incastri tra le persone e
l’ambiente urbano - e non al racconto di una storia mediante progetti di lungo periodo.
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Ma Stefano non crede alla separazione dei generi perchè “secondo me un fotografo deve essere un fotografo a
360 gradi. La fotografia è un’esigenza espressiva: se sto in città applico un certo modo di vedere, se sto nel
paesino non mi fermo ma faccio altro. Sei un fotografo sempre e quindi devi rispondere agli stimoli che hai, ai
luoghi diversi che vedi, che visiti, che racconti. Quando sono andato in Polonia, nel paesino di Cieszęta,
composto da una diecina di case con poco più di 100 abitanti lungo una unica strada - dove è nata ed ha
trascorso l’infanzia la mia compagna, non avrei fotografato se fossi stato focalizzato solo sulla fotografia di
strada.“ Del resto, come si può leggere nel box, Stefano in passato si è dedicato al reportage sociale nella sua
fase di formazione
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“Dom” nasce per caso, visto che ogni estate Stefano insieme alla sua compagna ed alla figlia va in vacanza a
Cieszęta e quattro anni fa ha cominciato a fotografare quasi per gioco la vita dei bambini nella famiglia della
compagna. Poi questo divertimento è diventato un progetto fotografico e Stefano è riuscito a rappresentare lo
scorrere lento del tempo, che ha un ritmo dettato dalla natura e dal lavoro dell’uomo. Nella sue foto quasi si
avverte l’abbaiare dei cani in lontananza, il verso delle cicogne, l’odore pungente dei campi e il rumore lontano
di qualche vecchio trattore. I bambini, a cui si unisce per due settimane l’anno la figlia di Stefano (che oggi ha
nove anni), crescono con le cose semplici di tutti i giorni e passano le giornate all’aria aperta, vanno in bicicletta,
giocano al pallone, nuotano o pescano nello stagno in un rapporto stretto con l’ambiente che li circonda.
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Stefano ha tenuto fuori dal reportage la modernità, nonostante la sostenuta crescita economica che ha
caratterizzato la Polonia negli ultimi anni abbia notevolmente trasformato la vita comune della gente. La
modernità non ha però toccato tanti ragazzini in campagna – insieme a molte persone anziane - che in pratica
sembrano vivere isolati dal mondo contemporaneo globalizzato.
Ma, sostiene Stefano, “è un isolamento felice” e, per spiegare questa valutazione forte e controcorrente, racconta
un’aneddoto su uno dei suoi nipotini polacchi che l’anno scorso è venuto in vacanza in Italia: “nonostante avesse
tutto quello che un bambino può desiderare, dal primo giorno è stato sempre con il muso e quando ha saputo che
andavo in Polonia ha fatto di tutto per anticipare di 15 giorni il ritorno nel suo paese ed è venuto con me. Appena
ha messo piede a casa sua si è trasformato ed ha ripreso a sorridere perchè si è sentito a suo agio in quello sputo
di terra con i suoi amichetti. E’ un pesce fuor d’acqua in qualsiasi altro posto“.
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Per realizzare “Dom” Stefano ha avuto il vantaggio di non doversi fare prima accettare dai soggetti che
fotografava, perchè parenti della sua compagna. Il rapporto con la macchina fotografica da parte dei bambini
era però viziato dall’abitudine di mettersi in posa quando il fotografo del paese vicino andava ogni anno a
scattare la foto di famiglia. “Con me, invece, si sono abituati a tutt’altro rapporto con la macchina fotografica: la
portavo sempre con me, ci facevo giocare anche i bambini ed ad un certo punto non si sono più accorti della sua
presenza e così non era più un ostacolo per scattare in modo libero”.
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Il reportage si è concluso (anche perché i bambini stanno crescendo) e Stefano sta curando la postproduzione 
che tende ad evocare ed esaltare quell’atmosfera sospesa che costituisce la filosofia del lavoro, desaturando i 
colori che sono spesso plumbei e tendenti al grigio, riflesso dei cieli mai tersi di fine agosto in questo paese del 
Nord Europa. 
E’ in preparazione un libro su questo reportage, che verrà pubblicato nei primi mesi del prossimo anno (sia in 
italiano che in polacco) ed ospiterà una sessantina di scatti. Alcuni di questi sono già stati presentati ai festival 
Bi Foto Fest in Sardegna ed a Corigliano Calabro, suscitando interesse ed apprezzamenti.  
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In conclusione uno dei pregi più importanti di “Dom” è che non è solo il risultato di un’esperienza personale e
privata dell’autore ma è la rappresentazione del sentimento di quel particolare attaccamento al luogo delle
origini che si fonda su valori di semplicità, permanenza, profondità coltivati nell’ambiente in cui si è nati e nei
quali crescono e si rafforzano i legami di famiglia. Questi valori, che possono essere trovati dappertutto ma
specialmente nei piccoli centri, sono ovviamente vissuti in alternativa a quelli moderni di complessità,
cambiamento e “progresso” che spesso si trasformano in superficialità, alienazione e mancanza di identità.
Ma come sarà la vita di questi bambini tra qualche anno ? Manterranno l’attaccamento al proprio paese o si
faranno prendere anche loro dalla gorgo della modernità ? Forse ce lo potrà documentare Stefano che sta
continuando comunque a fotografare la famiglia polacca e realizzare anche piccoli video.
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Stefano racconta anzitutto che è arrivato tardi a fare il mestiere di fotografo, dopo aver lavorato per più di 15
anni in una televisione privata tematica. Nel 2002 -2003 frequenta alcuni corsi di fotografia, durante i quali
studia i lavori di Pellegrin, Zizola, Ackerman (allora poco conosciuti) che diventano i suoi punti di riferimento e
comincia a fare le prime foto sperimentando gli approcci innovativi di questi autori, a partire dal primo piano
sfocato, i piani inclinati, i riflessi. Questo bagaglio formativo Stefano lo ha portato sempre con sé a prescindere
dal soggetto che fotografa o dal genere che affronta e gli è stato sicuramente utile per realizzare “Dom”.
Stefano poi per dieci anni ha proseguito da solo la formazione impegnandosi in particolare nel reportage sociale,
recandosi anche in Thailandia, Cambogia, Laos, Birmania, India, Siria e Palestina.



PHOTOSOPHIA 38 49

“Ma per il reportage sociale ti devi dedicare appieno – commenta Stefano – e quindi non sono mai riuscito a
farlo diventare il mio linguaggio, facevo qualcosa ma non è mai stata quello con cui mi sono affermato.“
Quando nel 2013 la crisi economica ha portato la cassa integrazione nella sua azienda, non tutti i mali sono
venuti per nuocere perché ha “regalato” a Stefano ore libere che gli hanno consentito di impegnarsi a fondo in
quella che era diventata una passione scoperta navigando su Internet e cioè la fotografia di strada. In quel
periodo ha iniziato anche ad insegnare fotografia e nel 2014 arriva la vera svolta con la vittoria del “Leica
Talent”, nella sezione street. “Sono così entrato in contatto con ambienti fotografici che prima avevi solo
potuto annusare - racconta Stefano - vi sono state conferme, incoraggiamenti, come ad esempio gli
apprezzamenti ricevuti da Alex Webb, al quale ho fatto da assistente in un seminario organizzato dalla LEICA”.
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A quel punto Stefano ha gettato il cuore oltre l’ostacolo ed è riuscito a far diventare la fotografia una
professione, puntando in particolare sulla attività di docente, visto che “la foto di strada non ti dà da
mangiare”.
Ma, conclude Stefano, “a me piace fotografare oltre che insegnare e non riesco a pensare all’insegnamento
senza tenere alta la mia produzione di fotografia.“



Nuovi corsi anno acc. 2019-20

✓Base
✓ Intermedio
✓ Progredito
✓Mi racconto …
✓ Still life & Ritratto
✓ Ricerca e Sperimentazione
✓ Reportage, Viaggio nelle borgate romane
✓Occhi di viaggio
✓ Photoshop
✓Street Photography
✓ Camera Oscura Analogica
✓Cineforum

Leggi i nuovi programmi 2019-20

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 usufruire di un ricco calendario
d’iniziative fotografiche e vita
sociale: realizzazione di mostre e
progetti, concorsi di fotografici
esclusivi per il circolo, seminari
monotematici, incontri con gli
autori, serate audiovisivi, seminari
di analisi critica dei lavori, viaggi e
uscite fotografiche.
info@accademialar.it
circolo@photosophia.it

SCUOLA DI FOTOGRAFIA  - LIBERA ACCADEMIA DI ROMA

Direttore Silvio Mencarelli

51PHOTOSOPHIA 38

http://www.accademialar.it/Corsi/Fotografia/
http://www.accademialar.it/Corsi/Fotografia/
http://www.accademialar.it/
mailto:info@accademialar.it
mailto:circolo@photosophia.it
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GIANNI AMADEI                                            Photo & Storia

LA FOTOGRAFIA COMPIE 180 ANNI

L’inizio della fotografia si fa convenzionalmente risalire al 1839 quando l’Accademia delle Scienze di Parigi
attribuì a Daguerre il procedimento fotografico, da quella data sono trascorsi ben 180 anni. Il dagherrotipo
rispetto alla calotipia (Talbot nel 1841) aveva il limite di usare le lastre in rame che non potevano essere
riprodotte mentre con la calotipia, con la realizzazione del negativo, potevano essere replicate le stampe un
numero indefinito di volte.

Principali Tappe evolutive della fotografia:
Nel 1888 la fotografia, che non ha ancora 50 anni, compie un passo determinante con la fondazione da parte di
un industriale statunitense George Eastman (1854 – 1932) della Soc. Kodak, nasce la Box Kodak, e con essa il
mercato fotografico.
Nel 1924 inizia la produzione della Leica I, la prima macchina fotografica a 35 mm e, nel 1932, la Zeiss con la
Contax I; nello stesso periodo nasce la Rolleiflex biottica 6x6 e nel 1933, i due musicisti americani Leopold
Mannes e Leopold Gowoski mettono a punto la pellicola a colori universalmente riconosciuta: la Kodachrome.
Anche in Italia prende piede la produzione di apparecchi fotografici, nel 1937 a Milano nasce la Icaf, che
diventerà poi la Bencini, la Ducati crea nel 1938 una microfotocamera formato 18x24 ad ottica intercambiabile;
in Svizzera l’azienda Jaeger LeCoultre che costruiva orologi produce la Compass, la più tecnologica fotocamera
24x36 mai prodotta fino a quel momento.

Dagherrotipi

Box Kodak

Leika I
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Nel 1938 la Kodak lancia la Super Six-20, la prima fotocamera con esposizione automatica e lancia sul mercato,
nel 1942, il negativo a colori i Kodacolor.
In Giappone si sviluppano marchi destinati a diventare i principali punti di riferimento dell’industria fotografica
mondiale: Canon, Konica, Minolta, Nikon, Olympus e Pentax. Nel 1948 la Fuji lancia sul mercato la prima pellicola
negativa a colori giapponese; la Ferrania presenta la sua pellicola Ferraniacolor. Nel 1947 Robert Capa insieme a
Henri Cartier-Bresson, David Seymour, George Rodger fondano l’agenzia fotografica Magnum Photo, nata allo
scopo di proteggere il diritto d’autore e la trasparenza d’informazione.
Tra il 1950 e il 1958 si propongono sul mercato fotocamere molto innovative: la tedesca Exakta Varex è la prima
reflex 35mm a mirini intercambiabili, la Praktina FX della tedesca KWG che viene considerata la prima reflex
completa di varie ottiche con attacco a baionetta e mirini intercambiabili, la Suma Report, prodotta dalla Tiranti
di Roma, si proponeva come la fotocamera ideale per i fotoreporter, la Hasselblad 500C che per decenni verrà
considerato tra i migliori sistemi fotografici al mondo.
Nel 1959 si verificano alcuni importanti avvenimenti: viene presentata la Nikon F, la reflex professionale per
eccellenza che rappresentò il primo sistema professionale che utilizzava ottiche (Nikkor), mirini intercambiabili e
motore elettrico per il trascinamento della pellicola. La Nikon F è stato il primo sistema fotografico adatto a tutte
le situazioni di scatto e, tra l’altro, rispetto ai prodotti tedeschi che rappresentavano fino ad allora il punto di
riferimento mondiale, aveva un prezzo inferiore e disponeva di un parco più completo di ottiche e di accessori.
La Canon lancia la sua prima reflex 35mm, la Canonflex, a cui seguirà, l’anno successivo, la R2000, capace di
offrire una velocità massima di scatto pari a 1/2000 di secondo, rendendola a quel tempo la macchina fotografica
35mm più veloce al mondo.

Bencini Comet Exakta Varex Praktina FX Hasselblad 500C
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Sempre nel 1959 il Giappone presenta la Olympus, una serie di fotocamere compatte formato 18x24mm.
La Kodak, nel 1972, lancia il suo nuovo formato 110 Pocket Instamatic e fu un successo mondiale diffondendo la
fotografia in tutti gli strati sociali con oltre un miliardo di apparecchi venduti. La Polaroid immette sul mercato
prodotti innovativi, l’immortale SX-70. L’Europa si stava lentamente disimpegnando dalla produzione di
apparecchi fotografici trasferendo, quello che restava delle sue fabbriche in Giappone e a Singapore. Da questo
momento il Giappone con i suoi marchi si imponeva sul mercato mondiale mantenendo tuttora questo primato e
impegnando imponenti risorse sulla ricerca.
Siamo agli albori degli anni ‘70, precisamente nel 1969, nasce il CCD (Charge-Coupled Device, dispositivo ad
accoppiamento di carica), ideato dai due premi Nobel (conferiti nel 2009) per la fisica Willard S. Boyle e George E.
Smith ricercatori della Bell Laboratories. La Fairchild fu la prima a commercializzare i CCD e nel 1974 creando un
elemento da 500 linee e una superficie da 100 x 100 pixel. È l’alba della fotografia digitale.

Ma è il 1981 l’anno della seconda rivoluzione fotografica, 98 anni dopo la messa in produzione della prima
macchina fotografica (la Box Kodak), il fondatore della Sony, Akio Morita, presentò la reflex Mavica (Magnetic
Video Camera), la prima fotocamera digitale in grado di memorizzare le immagini su di un floppy disk; nello stesso
periodo viene anche inventato l’Autofocus integrato.
La software house statunitense Adobe Systems Incorporated, fondata nel 1982, lancia Photoshop, il primo
software professionale per la gestione ed elaborazione delle immagini. Photoshop scrive un altro fondamentale
capitolo della storia della fotografia, quello della post-produzione.
Nel 1994, l’americana Sandisk (fondata nel 1988) realizza la prima scheda Compact Flash, tecnologia e supporto
fondamentale per la memorizzazione delle immagini e la giapponese Epson (nata nel 1942) realizza la prima
stampante a colori inkjet (a 720 dpi), la Epson Stylus Color.
Da questo momento ad oggi, si sono compiuti passi da gigante e la fotografia digitale ha praticamente soppiantato
la fotografia a pellicola, in questi ultimi anni si assiste invece ad un ritorno della pellicola ad una ricerca del vintage
come è descritto nell’articolo presente in questo stesso numero.

Accanto a questa evoluzione tecnologica si assiste parimenti ad una grande evoluzione del pensiero e delle forme
artistiche rappresentate dai tanti autori che si affacciavano nel mondo della fotografia; la fotografia infatti stava
diventando anche una potente testimonianza dell’evoluzione del costume e della società.
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Viaggio di cooperazione
novembre 2019 con LARUPS

BAGHDAD: CITTÁ DELLA PACE 
LA BAGHDAD MARATHON
L’IRAQI SOCIAL FORUM
Il percorso di viaggio e cooperazione che
inaugura il Progetto “Le vie della Seta” 2019-20
ci conduce a Baghdad, dove la nostra Comunità
avrà una straordinaria occasione di incontro,
confronto e dialogo con la società civile irachena,
oltre ad avere la possibilità unica di visitare
luoghi di grande fascino e particolare bellezza.

Scarica il volantino con il programma dettagliato 
del viaggio.
Info e adesioni presso Libera Accademia di Roma • Università
Popolare dello Sport - segreterie: v.le Giulio Cesare 78 e via
Flavio Stilicone 41, Roma
Tel. 06.37716304/363—06.99702866
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BAGHDAD                      Progetto “Le vie della seta"

http://www.accademialar.it/files/Progetto%20Baghdad19.pdf
http://www.accademialar.it/files/Progetto%20Baghdad19.pdf
http://www.accademialar.it/
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REDAZIONALE

Fotografie della città dall’Ottocento a oggi.
In occasione dei 180 anni dalla nascita della fotografia una straordinaria selezione di immagini provenienti
dall’Archivio Fotografico. In esposizione al Museo di Roma – Palazzo Braschi fino al 22 settembre 2019

ROMA NELLA CAMERA OSCURA           Photo & Mostre

Domenico Rocchi (1856 – post 1914) Archeologi al Foro Romano, 1880 ca. stampa d’epoca ai sali d’argento, AF 1588
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Con circa 320 immagini conservate nelle ricche raccolte del proprio Archivio Fotografico, il Museo di Roma a
Palazzo Braschi celebra i 180 anni della nascita ufficiale della fotografia con la mostra Roma nella camera oscura.
Fotografie della città dall’Ottocento a oggi, uno straordinario excursus negli ambiti più significativi della storia
fotografica della capitaleprima dell'avvento del digitale. L’esposizione, aperta al pubblico dal 27 marzo al 22
settembre 2019, è promossa da Roma Capitale, Assessorato alla Crescita culturale - Sovrintendenza Capitolina ai
Beni Culturali e curata da Flavia Pescie Simonetta Tozzi. Organizzazione Zètema Progetto Cultura. Catalogo De Luca
Editori d’arte.

Gioacchino Altobelli (1814 – post 1878), Pompeo Molins (1827-1900 ca.) Tempio di Minerva Medica con coltivazione di 
ortaggi, 1860 ca. stampa all’albumina, AF 22815
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Suggerendo diversi percorsi di visita, la mostra muove dagli esordi della fotografia in città – con artisti attivi
già a ridosso dell’invenzione della nuova tecnica –, attraversa le epoche che videro mutare sempre più
radicalmente il volto della città, per giungere, senza soluzione di continuità, all’opera di artisti viventi, che
hanno operato in un significativo rapporto con Roma Capitale. La mostra è anche l’occasione per rendere
noto il lavoro di molti autori rimasti anonimi, qui valorizzati per la prima volta come fotografi “di ricerca”.

Gioachino Altobelli (1814-1878) o Ludovico Tuminello (1824-1907), attr. Porta Pia con i segni dei bombardamenti, 1870
stampa all’albumina, AF 6813
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Vari sono i livelli di lettura proposti: dalla possibile ricostruzione della storia e dell’evoluzione delle
tecniche fotografiche alla comprensione del ruolo specifico svolto da tanti artisti in base alla tipologia del
proprio lavoro, fino alla possibilità di “leggere”, secondo nuove e moltiplicate chiavi interpretative, la città
stessa, in un percorso storico-fotografico che illustra globalmente il contesto visivo di Roma.
Il racconto per immagini si snoda per 9 sezioni dedicate alle diverse tematiche, declinazioni e tecniche, di
questo affascinante processo.
Si parte con Sperimentare con la luce: nascita e progressi della fotografia in cui si alternano il
dagherrotipo, la carta salata e l’albumina, esplorati dai primi fotografi – Giacomo Caneva, Frédéric
Flachéron, Eugène Constant, Alfred-Nicolas Normand, James Anderson, Robert MacPherson , veri pionieri
che si spostavano tra città e campagna con ingombranti attrezzature, spesso accompagnati da pittori,
ponendosi in piena continuità con l’arte del proprio tempo.
Il rapporto con l’antico è a Roma immancabilmente fondamentale: la successiva sezione, Documentare
l'Antico: percorsi tra le rovine, racconta come la nuova tecnica sia stata presto utilizzata anche
nell’indagine archeologica, incentrata fin dagli esordi sulle vestigia classiche e sui principali monumenti
della città.
In una selezione concentrata sul valore quasi puramente simbolico del luogo di culto per eccellenza della
cristianità, le immagini proposte nella sezione Centro della cristianità lasciano emergere la Basilica di San
Pietro in alcune caratteristiche sue peculiari: da un lato nell’aspetto più solenne e ufficiale, con la
grandiosa cupola michelangiolesca che sovrasta la città e il cui armonioso profilo è ormai parte integrante
della cultura visiva di tutti i romani; dall’altro nella sua anima quasi “familiare”, che si rivela negli scorci
più nascosti di vita quotidiana all’interno delle mura vaticane, nelle grandi riunioni di piazza in lunga
attesa di eventi storici o semplicemente della benedizione papale.
Quarta tappa della visita la sezione Vie d’acqua: la presenza del fiume e le fontane monumentali con
diverse immagini che rappresentano il condizionamento operato nei secoli dalla presenza dell’acquadel
Tevere in particolare, ma anche degli acquedotti e delle fontane. A seguire, Un eterno giardino: Roma tra
città e campagna documenta il patrimonio naturalistico ancora straordinario di Roma, nell’opulenza di
giardini e parchi.
Il percorso espositivo prosegue con la sezione dal titolo La nuova capitale: dai piani regolatori di fine
Ottocento alla città moderna, dedicata alle trasformazioni urbanistiche che nei secoli mutarono il volto
dell’Urbe, per adeguarla dapprima al ruolo di nuova capitale d’Italia, poi di ideale palcoscenico del regime
fascista, o per renderla infine la città moderna che tutti conosciamo. Questi mutamenti sono
rappresentati in mostra da una serie di artisti: dopo i fotografi delle demolizioni, le opere di Nello Ciampi,
che per trent’anni illustrò con le proprie immagini la rivista «Capitolium», contribuendo a trasformare
radicalmente il mestiere del fotografo, fino alle riprese di Oscar Savio, che fino agli anni Settanta
documentò l’edilizia cittadina in una nuova concezione della fotografia d’architettura.
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ROMA NELLA CAMERA OSCURA. FOTOGRAFIE DELLA CITTÀ DALL’OTTOCENTO A OGGI
Museo di Roma
Dal 27 marzo 2019 al 22 settembre 2019
Curatore Simonetta Tozzi e Flavia Pesci
Catalogo
Roma nella camera oscura. Fotografie della città dall’Ottocento a oggi
a cura di Flavia Pesci e Simonetta Tozzi - formato 22 x 22, brossura, pp. 144; 
Editore:De Luca Editori d'Arte - Lingua:italiano

Gianni Berengo Gardin (1930) Sposi nel cortile di palazzo dei Conservatori, 1986 stampa ai sali d’argento su carta baritata, AFM 2318



GIANNI AMADEI                                Photo & Tendenze

62PHOTOSOPHIA 38

LA FOTOGRAFIA ANALOGICA: UN RITORNO, UNA MODA O CHE ALTRO?

I Millennials,
ma ancora di più la
successiva generazione
Z (nati tra la metà degli
anni ’90 e inizio anni
2000), conoscono la
fotografia su pellicola,
come “l’analogico” e in
molti la considerano
come una delle cose
più alla moda e ambite.
Questo fenomeno
interessa, in un mondo
che si sta digitalizzando
con progressione
geometrica e sta
toccando molti aspetti
della nostra vita, oltre
la fotografia, anche la
riproduzione musicale,
la carta stampata con i
libri e altro.

Che spiegazione dare a questa nuova vita analogica?
C’è chi afferma che il fenomeno è di natura prevalentemente culturale mosso più da un fattore nostalgico che
dal buon senso. Queste generazioni, oltre alla moda vintage, sentono un particolare fascino per le tecnologie del
passato. Dal nostro punto di vista senza voler escludere nulla alle future tendenze, ci sembra che questo nuovo
ritorno dell’analogico sia solo una moda passeggera che presto dimenticheremo, facendoci travolgere
dall’incalzante avanzamento nell’utilizzo dell’innovazione tecnologica.

https://it.wikipedia.org/wiki/Generazione_Y
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Bisogna considerare però che questo non è sempre vero perché ci sono dei casi in cui il ritorno all’antico è
dovuto ad una superiorità ancora imbattuta. Un classico esempio è il libro di carta, indubbiamente più
efficiente e duraturo dell’e-book, più agevole da leggere; l’e-book deve però fare ancora una lunga strada
per raggiungere la stessa perfezione del libro stampato. I libri elettronici continueranno a svilupparsi e
aumenteranno erodendo sempre più quote di mercato alla carta stampata ma finché i libri digitali non
raggiungeranno la stessa perfezione dei libri tradizionali, continueranno a convivere con i libri di carta.
C’è da chiedersi se queste nuove tecnologie siano veramente complete o se nel loro utilizzo manchi qualcosa
che le renda complete, qualcosa di fondamentale tipo alcune sensazioni, gesti, profumi che hanno la
capacità di provocare nel nostro cervello i processi di creatività e dell’apprendimento. I sostenitori di questa
tesi affermano che la vita e il pensiero non sono traducibili soltanto con i bit, sono fondamentali le
sensazioni del tatto, dell’annusare, del mordere per avere la dimensione completa di un fenomeno.
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In questa fase di grande trasformazione si assiste quindi ad una presenza armoniosa tra il vecchio e il nuovo;
l’analogico e il digitale stanno imparando a convivere e ciascuno ha uno spazio proprio. I fotografi riscoprono
la pellicola ma non rinunciano al digitale, gli e-book convivono con libri cartacei alternandosi con
naturalezza; analoga situazione si presenta con la riscoperta dei dischi in vinile per la riproduzione della
musica; gli audiofili riconoscono la convenienza e l’efficienza della trasmissione della musica in streaming, e
lo usano in quantità sempre maggiori sia da computer sia da smartphone e tablet. Ma una volta a casa, si
rilassano ascoltando un bel disco di vinile, con i fruscii e il suono caldo generato dalla puntina del giradischi
collegato ad un amplificatore valvolare, come si faceva fino agli anni Ottanta.
La fotografia digitale ha iniziato a diffondersi negli anni 2000 ed in poco tempo ci è sembrato che dovesse
soppiantare del tutto la tecnologia analogica perché indubbi erano i vantaggi del nuovo: la riduzione dei
tempi dell’intero processo dallo scatto alla stampa, le enormi possibilità di intervento in post produzione che
venivano offerti dai software che si stavano sviluppando, l’abbattimento dei costi, la possibilità di visionare
la foto subito dopo lo scatto e di ripeterlo eventualmente per migliorarlo, la possibilità di trasmettere le foto
in tempo reale e altri. Questo nuovo strumento consentiva al fotografo un nuovo approccio perché il
dominio del nuovo mezzo tecnico era totale.
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Eppure, superata l’euforia del nuovo, sono in molti oggi i fotografi che hanno rispolverato dagli armadi le
vecchie reflex dello scorso secolo e si sono riavvicinati ad un modo di fotografare fatto di attese, di incertezze,
di manualità; un più stretto rapporto con la macchina fatto di gesti, meccanico, di tentativi, di sorprese.
L’approccio non è però di gusto puramente nostalgico perché questi fotografi, pur nati nel mondo digitale,
riescono a legarlo alle vecchie modalità attraverso raccolte online e profili instagram interamente dedicati alla
fotografia analogica, quindi la sensazione è che questi due mondi non sono necessariamente in conflitto in
quanto molti fotografi si avvalgono di entrambi i sistemi a seconda delle esigenze.

Ma quali sono di fatto le differenze tra queste due filosofie ? Proviamo a confrontarle:

Fotografia Analogica:
l’oggetto riprodotto, nei vari passaggi dal negativo alla stampa mantiene la sua forma, la figura o l’oggetto
ritratti sono riconoscibili.

Fotografia Digitale:
Con il digitale, la stessa immagine, attraverso un sistema di conversione analogico/numerica viene codificata
in segnali binari; sul piano focale non c’è più la pellicola che viene impressionata dalla luce ma un chip (CCD)
che campiona e quantizza la luce e la converte in potenziali elettrici che a loro volta vengono trasformati in
numeri secondo il codice binario. L’immagine è costituita quindi da una sequenza di numeri “0” e “1”
elaborati da una CPU interna alla fotocamera e archiviati in una memory card. L’immagine “non esiste” se
non attraverso un insieme di bytes e per rivederla è necessario che il segnale subisca un processo inverso
attraverso dispositivi e algoritmi software che sanno leggere il codice.

I vantaggi della fotografia digitale:

• scatti illimitati a costo zero
• controllo dello scatto potendolo rivedere con il display della fotocamera
• semplicità d’uso rispetto alla fotocamera analogica
• correzioni e miglioramenti delle foto attraverso la post-produzione
• trasmissione delle foto in tempo reale a uno o più riceventi

per contro:

• la foto digitale rimane qualcosa di incorporeo finché non la stampi
• l’immagine è formata da pixel; ingrandendo molto l’immagine c’è una maggiore perdita di qualità
• si rischia di lasciarsi prendere dai tecnicismi perdendo di vista l’immagine
• se non hai acquisito una certa esperienza nella gestione digitale dei parametri, la macchina “decide” al posto
tuo.
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I vantaggi della fotografia analogica:

• ti costringe a valutare prima di scattare
• ogni volta che si stampa una foto è una emozione
• ha il fascino dell’antico, della tradizione
• sviluppa particolari capacità e sensibilità

per contro:

• se una foto è sbagliata è piuttosto complicato se non impossibile recuperarla
• ha tempi di realizzazione più lunghi e più passaggi di lavorazione
• i materiali hanno costi elevati
• la messa a fuoco manuale richiede abilità e controllo
• per fare belle foto è necessaria molta esperienza
• con il rullino si dispone di pochi scatti. Questo potrebbe essere un contro, ma in realtà avendo pochi scatti si
hanno meno possibilità di sbagliare. Per questo motivo prima di scattare si pensa alla foto che si sta facendo, si
studia la luce, la composizione etc., per ottenere il miglior risultato e sono questi gli aspetti più formativi per il
fotografo.

Fotografare con la pellicola non è certo semplice, sono indispensabili il colpo d’occhio, intuizione, grande
esperienza nella lettura della luce e inoltre, poiché la messa a fuoco è manuale, è necessario gestire tempi di
esposizione ed apertura del diaframma (avvalendosi di un esposimetro). Poi dopo lo scatto c’è un periodo di
attesa, devi prima ultimare il rullino, svilupparlo e poi stampare la foto. Oggi con la tecnologia digitale possono
essere prodotti gli effetti dell’analogico, ma il fascino della pellicola e della camera oscura non sono
riproducibili.

Conclusioni
La fotografia analogica non è morta ed ha ancora un pubblico di estimatori e di difensori. Naturalmente gli
utilizzatori dell’analogico sono un gruppo molto più ristretto degli utenti digitali, una elite, ma proprio per
questo la foto analogica oggi ha un posto rilevante tra le tecniche artistiche. Quindi non si può dire quale tipo
di fotografia è meglio dell’altra. Sia fotografia digitale che analogica hanno i loro pro e contro. Un buon
fotografo per definirsi tale deve conoscere e saper usare entrambe le tecnologie.
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In vendita presso 
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DI ROMA  viale Giulio 
Cesare 78, Roma

e AMAZON
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BAUHAUS 1919 – 2019

Nel centenario della nascita della Bauhaus, il fotografo Stefano Barattini ha realizzato un progetto
fotografico per celebrare la più importante scuola del Novecento. Due sono state le mostre che hanno dato
voce a questo interessante progetto, la prima presso la facoltà di Architettura del Politecnico di Milano dal
12 al 22 marzo e l’altra nell’ambito del Milano Photo Festival dal 12 aprile al 2 maggio.
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Un centenario che merita la menzione. Già perché Bauhaus (casa del costruire), vuol dire la più importante
scuola d'arte del Novecento. Fondata da Walter Gropius al termine della prima guerra mondiale, ha gettato le
basi di uno stile architettonico e artistico che dura nel tempo, attuale ancora oggi, l'ultimo stile unificante che
veicola uniformità nelle sue molteplici rappresentazioni, calco di una continua riproducibilità eletta ad
emblema.
Per meglio comprendere l'opera di Gropius, dobbiamo ricordare che il processo di industrializzazione in
Germania si è sviluppato più lentamente che in Inghilterra, e solo negli ultimi anni del diciannovesimo secolo
si avviava la conversione dell'artigianato inteso come primaria modalità produttiva, in industria. Perciò la
sfida, per Gropius, fu quella di conciliare creazione artistica e metodo artigianale con i criteri della roduzione
industriale; combinare le esigenze estetiche con le necessità tecnico funzionali insite nei manufatti.
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Riassumendo fu la visione rivoluzionaria di Gropius, ossia unificare arte e artigianato, teoria e pratica a dar luogo
a una pedagogia del progettare che comprende non solo l'architettura, ma anche altre discipline artistiche
considerate complementari fra loro. Un cambio di paradigma che diventerà la matrice di un movimento
culturale influente durante tutto il XX secolo.
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COMMENTO ALLE IMMAGINI di Rita Manganello

La fotografia di architettura risponde, generalmente e basilarmente, al criterio dell'illustrazione della natura di
un manufatto, quale che sia lo stile rappresentato.
Nel caso degli edifici della Staatliches Bauhaus, attualmente residente a Dessau, Germania, Stefano Barattini si
identifica con il rigore razionalista dell'opera, realizzando fotografie pienamente rispondenti allo spirito del
tempo.
Immagini che parlano di essenzialità delle linee e funzionalità degli spazi in nome di un'estetica contraria al
decoro ridondante dello stile ornamentale floreale, tipico dell'Art Nouveau dalla quale si distacca
completamente. Scarno ed essenziale nella forma, il manufatto razionalista, che sia una casa o degli oggetti
d'uso comune, manifesta una sua rassicurante bellezza dovuta alla praticità e schematicità degli ambienti e degli
oggetti fatti per l'uso quotidiano, utilmente funzionali, senza penalizzare la cura progettuale da cui originano.
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Ma ora lascerei parlare l'autore:
“Va da sé che il periodo storico che più mi affascina è quello dall’inizio del 1900 alla fine della seconda guerra
mondiale, per tutti i mutamenti (anche drammatici) che hanno coinvolto l’Europa e il mondo intero.
In questo periodo, soprattutto agli inizi del 1920, fino alla fine della seconda guerra mondiale, con strascichi che
arrivano fino agli anni ’60 e che si manifestano anche più tardi, nascono in Europa movimenti caratterizzati da
un denominatore comune. ./.
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Si cerca cioè di dare delle linee guida univoche all’architettura (spesso di regime).
Di questa nuova corrente apprezzo l’essenzialità, la pulizia delle linee, la ricerca di nuovi materiali, la
razionalità degli edifici che uniscono estetica e funzionalità.
La capacità soprattutto di “giocare” coi volumi e riuscire nel difficile intento di rendere armoniose strutture solo
in apparenza goffe e pesanti.”
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Immagini nitide che esaltano le geometrie coinvolte nel “gioco di volumi”, alleggerendo l'apparente
pesantezza delle forme rappresentate.
Il percorso fotografico guida l'osservatore dall'esterno all'interno dell'edificio, nel rispetto dell'esistente, così
come appare ai nostri occhi. Una buona fusione tra osservatore e cosa osservata, nella quale si escludono gli
artifici della fotografia che definirei neobarocca, volta ad alterare il proprio oggetto per compiacere le pretese
artistiche del fotografo.
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Quindi fotografia di documento, essenziale come i soggetti raffigurati. Scatti eseguiti nelle diverse ore del giorno,
in modo da consentirci di apprezzare la buona dotazione di vetrate che migliorano la luminosità degli interni anche
quando la luce scarseggia.
L'impiego dei colori primari, tipico di questo movimento artistico è evidenziato, là dove presente, anche nelle foto
in bianco e nero.
Stefano Barattini ha voluto regalare a se stesso e ai suoi estimatori un viaggio a ritroso nel tempo, testimoniando
l'innovazione nell'arte e nell'architettura che, dall'inizio del Novecento ha percorso l'intero secolo per giungere a
noi inalterata nella concezione e culturalmente influente.
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MISSISSIPPI BLUES
“L'hanno chiamata l'età dell'ansia, ma forse sarebbe meglio definire la nostra epoca "secolo del blues", in onore
del malinconico genere musicale nato intorno al 1900 nel Delta del Mississippi. Il blues è da sempre un modo di
essere, prima ancora che un tipo di musica.” (Alan Lomax etnomusicologo).
Il Delta del Mississippi è tutt’oggi una vera e propria meta di pellegrinaggio per gli appassionati del Blues, quel

genere musicale fatto di note stridenti e parole nostalgiche, che trae origine dagli Spirituals, i canti degli
afroamericani costretti a lavorare in schiavitù nelle piantagioni di cotone, e che si può dire sia stato precursore
della musica contemporanea americana, dal Jazz al Gospel, dal Rock al Country…
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Le sofferenze dei lavoratori, per secoli, sono state la costante, la violenza dei padroni banchi la quotidianità.
Mi raccontava queste sofferenze Sylvester, un sessantenne afroamericano che all’età di due anni già era nei
campi di cotone trascinato sul grembiule della mamma, un grembiule bianco lunghissimo, legato al collo di chi
lavorava, con una grande tasca che in mezza giornata doveva essere riempita con 100 kg di cotone appena
raccolto... e così anche la seconda metà della giornata. Raccogliere il cotone sotto il sole cocente dell’estate nel
sud dell’America, mangiati dalle zanzare e con le mani sanguinanti dalle spine della pianta stessa del cotone.
Era una vita senza diritti, gli schiavi (anche se formalmente la schiavitù era stata abolita da Abramo Lincoln nel
1865 ma di fatto ancora esisteva) erano considerati più animali che persone... anzi, gli animali avevano più
valore perché se morivano era un danno per i proprietari, mentre se moriva o si ammalava un uomo... se ne
comprava un altro.
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Nei campi, per alleviare sofferenze e dolori, venivano intonati gli Spirituals, canti dai toni primordiali dalle origini
africane, prevalentemente dai testi religiosi.
Questi canti erano anche l’unico modo che avevano per gridare il loro desiderio di libertà e vita migliore.
L’unico sfogo era quindi la musica, una musica triste, che nasceva dal cuore, e passava dall’anima, dal profondo
dell’anima di chi ogni giorno si svegliava solo per cercare di sopravvivere. Nei pochi momenti di illusoria libertà ci
si trovava nei cosiddetti Juke Joint, le misere baracche in cui vivevano. Non c’era null’altro che l’essenziale.
Qui, attraverso quelle note aspre di armoniche e chitarre rudimentali, raccontavano la fatica nei campi, la vita
quotidiana, l’amore, il desiderio di riscatto.
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Questi locali arrangiati, bettole fatte di tavole in legno e lamiera, sono strettamente legati alla vita dei
più grandi bluesman della storia, come Robert Johnson, che come dice la leggenda ha venduto l’anima
al diavolo “at the crossroad” in cambio di straordinarie doti da chitarrista, e Muddy Waters,
considerato il padre del “Blues di Chicago” dove andò a cercare fortuna partendo dalle fangose rive
del Mississippi.
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Il viaggio nel Delta del Mississippi è un viaggio emozionale, un viaggio attraverso i luoghi che di questa
musica hanno fatto la storia, tra vecchie piantagioni, juke joint, musei, e piccoli cimiteri generalmente
vicini alle chiesette di campagna dove sono sepolti i vari musicisti del Delta, da Robert Johnson a BB-King,
a Charlie Patton e tanti altri.
Le svariate cittadine nel Delta del Mississippi sono ormai quasi abbandonate, il fiume ha perso la sua
grande importanza commerciale e chi ha potuto si è trasferito al nord, prevalentemente a Memphis e a
Chicago, in cerca di una vita migliore.
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L’aria decadente, negozi e vecchi teatri per lo più chiusi... tutto rimanda ai tempi in cui, anche dopo l’abolizione 
della schiavitù, il blues era diventato parte integrante della vita quotidiana delle città.
A Clarksdale, Helena, Indianola, come anche Jackson che dello Stato del Mississippi è la Capitale, da qualche anno si 
sta facendo un grande lavoro di recupero e di innovazione da parte di importanti personaggi, come per esempio 
Morgan Freeman, che hanno investito molto per riportare il blues nel cuore della gente.
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Di Morgan Freeman per esempio è il Ground Zero di Clarksdale, punto di riferimento di tutti coloro che
arrivano in città... qui si mangiano pomodori verdi fritti, e si suona dalla mattina a notte fonda.
I tanti Festival che si svolgono durante l’anno in questa zona risvegliano queste città che per pochi giorni si
animano di “pellegrini” che attraversano l’America intera, o addirittura l’Oceano per vivere un’atmosfera
unica con la musica che invade strade, palchi, vecchi e nuovi juke joint sparsi in città o in campagna.
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Io questi posti li conosco bene, ci sono stata sei volte in occasione di importanti ma ancora piccoli Festival.
Nel tempo ho conosciuto gli artisti, tanti purtroppo negli scorsi anni ci hanno lasciati. Erano perlopiù bluesman
di vecchio stampo, tra gli 80 ed i 90 anni, a cui bastavano due corde per far venire i brividi a chi li ascoltava.
Il Blues ti entra dentro e non ti lascia.
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Simona Ottolenghi
Sono nata a Roma dove ho sempre vissuto, un amore e odio per una città a cui sono attaccatissima, ma che
ho spesso tradito per girovagare il mondo.
Dopo la laurea in architettura mi appassiono sempre più alla fotografia e decido di fare il mio primo corso:
“dalle basi al digitale”. Eravamo proprio nel momento di passaggio dall’analogico e quel corso è stato la mia
rovina!
Da quei tre mesi non ho più smesso, di viaggiare, e di fotografare.
Negli anni successivi ho approfondito soprattutto le tematiche di reportage con fortissimo interesse nella
gente, nei modi di vivere, nelle tradizioni.
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L’architettura è passata in secondo piano soprattutto quando, nel 2009, ho conosciuto Roberto, fotografo,
viaggiatore... e anche accompagnatore turistico.
Con lui nel 2013 creiamo viaggiofotografico.it, un nuovo modo di viaggiare che pensava direttamente a chi, in
viaggio con la macchina fotografica volesse sentirsi libero di fermarsi o di trovare le situazioni migliori di luce e
locations senza sentirsi dire “basta con queste foto!!!”. Con Viaggio Fotografico in questi anni abbiamo
accompagnato più di 300 persone nei 4 continenti, insegniamo fotografia on the road, diamo supporto a
seconda delle esigenze di ognuno.
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L’Africa è la mia passione... il mal d’Africa esiste davvero! In vacanza, come coach con Viaggio Fotografico, e
infine come fotografa a seguito della ONG Bambini nel Deserto di cui sono socia. Ma anche l’America è una
grande passione... l’ho girata in lungo e in largo negli ultimi 25 anni! E l’Asia? Sei volte in India, bastano?
Nel frattempo, nel 2018 passo l’esame da accompagnatore turistico, e nello stesso anno inizia una nuova
grande avventura: apriamo OTTO Rooms & Photogallery, un B&B di lusso a cui abbiamo voluto dare una forte
identità... fotografica! Al suo interno organizziamo mostre fotografiche, workshop, salotti... con un programma
di eventi settimanale. Una vera e propria Casa del Fotografo in cui incontrarsi, confrontarsi, imparare.
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La Fondazione Maimeri presenta la mostra fotografica di Monica Silva, fotografa brasiliana di fama
internazionale, grande ritrattista e versatile artista - “Sacro e Profano” a cura di Andrea Dusio in esposizione
presso lo spazio M.A.C. di Milano (Piazza Tito Lucrezio Caro, 1) fino al 21 Settembre 2019.

SACRO E PROFANO
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In esposizione 40 opere
della fotografa, da quelle
più famose agli ultimi
scatti inediti, tratte dai
suoi famosi portraits e dai
progetti “Banana Golden
Pop Art” (2014), “Lux et
filum – una visione
contemporanea di
Caravaggio” (2015),
“Flower Power” (2018),
“Coca Cola Series” (2019) e
“Golden Sexy Fruit”
(2019).
Diversi i progetti in
esposizione, come “Lux et
filum – una visione
contemporanea di
Caravaggio”, lavoro che
vanta il patrocinio
culturale del Governo dello
stato di San Paolo (Brasile)
per essere “di rilevanza
culturale e sociale e per
contribuire in modo
significativo alla diffusione
della cultura”. Qui Monica
Silva reinterpreta con
coraggio uno dei massimi
esponenti della pittura
barocca, Michelangelo
Merisi, partendo dalla
semplice domanda “come
sarebbero oggi raffigurati
quegli stessi dipinti di
Caravaggio”?
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Andrea Dusio, al quale è affidato il progetto di curatela della mostra, descrive così la reinterpretazione di
Caravaggio: “[Le fotografie di Monica] s'ispirano direttamente ad alcune delle opere più conosciute del
Merisi, conservando in buona parte la composizione e l'impaginazione, il taglio e il formato, ma rinnovando
radicalmente la raffigurazione, e in questo modo fuggendo al cliché seguito pedissequamente dai fotografi
quando si misurano con le tele realiste del pittore lombardo”.
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L’esposizione allo spazio M.A.C., tuttavia, non prevede solo opere del progetto “Lux et filum” ma anche opere di
“Banana Golden Pop Art”, un omaggio giocoso all'estetica della Pop Art e all’immagine iconica di Andy Warhol,
e fotografie del progetto inedito “Golden Sexy Fruit”, dove “i rimandi iconografici sono un mero spunto per una
dissacrazione praticata paradossalmente verniciando d'oro i frutti, con prepotente allusione alla metafora
sessuale che appartiene sin dall'antichità alla pittura di genere.”
In mostra, infine, anche il progetto “Coca Cola Series” - un omaggio divertente all’estetica di Warhol – e i famosi
portraits dell’Artista. All’interno della mostra verrà allestita una “Wunderkammer”, una camera delle
meraviglie, con alcuni degli oggetti di design utilizzati dalla fotografa negli scatti esposti per permettere al
visitatore di conoscere da vicino ciò che ha ispirato e ciò che si cela dietro le fotografie di Monica Silva.
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"La fotografia per
me va ben oltre il
semplice click e
comprende una
ricerca di mesi e
talvolta anni prima
di prendere forma in
uno scatto –
commenta Monica
Silva – Il risultato
sono immagini con
una forte identità,
colme di messaggi
subliminali e
racconti. In “Sacro e
Profano” gli scatti
esposti sono pieni di
indizi e di messaggi
nascosti; in un’epoca
nella quale gli utenti
sono sommersi da
centinaia di
immagini, ho voluto
sfidare e provocare
l’occhio dei
visitatori, invitandoli
a soffermarsi e a
riflettere sulle
immagini esposte.
Le fotografie in
mostra sono reali
oppure sono il
riflesso delle identità
degli spettatori
stessi? Vi aspetto
allo spazio M.A.C.
per scoprirlo
insieme!”
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Monica Silva è una fotografa brasiliana autodidatta. I suoi
primi passi nella fotografia sono avvenuti in tenera età,
scattando con polaroids e fotocamere istamatiche.
Appassionata di esperimenti in fotografia e in particolare nella
psicologia del ritratto, crea progetti complessi su come il
conflitto tra la vita quotidiana esistenziale e culturale ha una
presa sulla psiche della società contemporanea. Le sue opere
spesso si inspirano ai grandi maestri come Marcel Duchamp,
Salvador Dali, Caravaggio, Horst P. Horst, Man Ray, Jeanloup
Sieff, Peter Witkin, Andy Warhol.
Monica è una diretta discendente della tribu Guarani, originari
dello Spirito Santo da parte materna. Cresciuta a San Paolo in
Brasile, nel 1986 si è trasferita a Londra per completare studi
della lingua inglese.
Uno spirito curioso e assetato di apprendimento, si trasferisce

in Italia dove vive da oltre 30 anni. Per molti anni ha lavorato a
progetti commerciali, creando copertine di album per
etichette musicali internazionali e una serie di ritratti di star
del cinema, musicisti, manager aziendali e politica pubblicati
su riviste e giornali internazionali come Max, Corriere della
Sera, Vanity Fair, Style, El Pais, Sette, Istoè, Harpers Bazar,
Vogue, Io Donna, Panorama, Sunday Times (Korea), Le Figarò,
Veja Brasil, Rolling Stone.

Numerose sono le pubblicazioni che portano la sua firma, tra le quali: “No News, Good News” G. Colin
(Rizzoli), “It's a Nikon, It's an Icon” 100 anni di Nikon negli occhi di 100 fotografi, “Facce da MAC” (Apple)
Alberto Pucci (Mondadori), “Imprimatur Sudari” G. Colin (Mondadori Electa ed.), “Shooting Yourself” Haje
Jan Kamps (Contrasto ed.), “La Lettura Muro degli artisti” (Fondazione Corriere della Sera), “Mitografie” G.
Colin, San Marino “Libertà Perpetua” commissionato da Unesco (Minerva ed.), “Il Panino dal Mare”
Alessandro Frassica (Giunti Ed.)
MONICA SILVA È AMBASCIATORE PER MANFROTTO E NIKON ITALIA
Monica Silva vive e lavora a Milano, in Italia.  Per saperne di più www.msilva.photography

http://www.msilva.photography/
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LE NUVOLE DI SHOT

Avete presente le nuvole, il loro apparente disordine, in continuo e lento modificarsi?
Ecco, a loro mi sono ispirato per il modo di esporre le mie raccolte, e da lì trova origine il titolo le Nuvole di
Shot (Shot sono io, nomignolo che mi sono dato anni fa, quando andava di moda farlo).
Ogni Nuvola ha un filo conduttore, una caratteristica che accomuna le immagini, ma vuole lasciare
l'osservatore libero di farsi trascinare dalle proprie sensazioni.
Per questo motivo non ci sono didascalie, ma una minima descrizione di ogni nuvola è riportata più avanti.
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Le Nuvole di Shot, per l'idea di esposizione che mi sono imposto, non sono visibili su
socials nè web, ma solo nelle esibizioni che di tanto in tanto saranno realizzate negli spazi
che saranno individuati e in quelli che saranno proposti da chi voglia ospitarle.

Il set è composto da una dozzina di fotografie fine art realizzate in Molise (quello che c'è),
nella maggior parte delle quali Frankie (il ragazzo che non conosce l'odio) si presta a
modello, e che vogliono rappresentare le difficoltà, le incomprensioni, le aspettative
disattese ...con cui, più o meno sistematicamente, occorre convivere (con tutto il
necessario rispetto verso chi è costretto ad affrontare dure sfide).
Info e richieste per ospitare un'esposizione: su marcoshot.blogspot.com già
chepallestefoto.com

https://marcoshot.blogspot.com/
http://www.chepallestefoto.com/
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© Marco (Shot) DiDomenico - Pozzilli (IS)
Street Photography & Fine Art
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SGUARDI (DINAMICHE DEL VOLTO)

Contrasto Galleria è lieta di aprire la nuova stagione espositiva con la mostra Sguardi (Dinamiche del volto),
una selezione di 30 opere dei più importanti artisti rappresentati dalla galleria intorno al tema del ritratto.
Dall’iconico ritratto di Marella Agnelli, il Cigno di Richard Avedon, all’ironia degli scatti di Gianni Berengo
Gardin e Piergiorgio Branzi, ai miti dello spettacolo immortalati nelle fotografie di Federico Garolla ed Elliott
Erwitt, alle interpretazioni più contemporanee e misteriose del tema nelle coloratissime opere di Bill
Armstrong e Janet Sternburg, la mostra propone inoltre alcuni scatti di Sebastião Salgado e Marco Gualazzini,
oltre a Martin Schoeller, quest’ultimo noto per i suoi a volte impietosi “close up”.

PHOTOSOPHIA 38

CONTRASTO GALLERIA                       Photo & Ritratto
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Il titolo della mostra è preso a prestito da un interessante saggio sull’argomento dello scrittore Paolo
Donini, che si sofferma sull’etimologia della parola volto: “Viso deriva da visum, participio passato del
verbo videre, e sta per cosa vista, immagine, visione apparizione. L’etimo è illuminante: visum è nella sua
radice ciò che è visto; l’immagine. Il pittore nel dipingere il viso, dipinge il visum. Egli dichiara in arte ciò che
è visto e l’immagine-volto diviene la sua dichiarazione di poetica. (…)
Volto deriva dal latino voltum, con una corrispondenza che alcuni studiosi allegano al gotico *uel che è
vedere. (…) il volto si radica nel visum: in ciò che è visto, nel suo atto – il vedere – e nel suo oggetto -
l’immagine. Vale a dire nel luogo e nell’atto specifici dell’arte visiva. Un’ultima ricognizione lessicale
rimanda poi a volto come participio passato del verbo volgere.
Volto sta per rivolto, girato. In questa accezione, la pittura del volto è l’arte di ciò che è rivolto, girato,
voltato. Legando infine le accezioni delle parole viso e volto nel loro disvelamento etimologico complessivo,
ecco che la pittura di viso e di volto diverrà la pittura di ciò che è in vista e, ad un tempo, girato: la pittura
del mistero di portare alla vista ciò che è voltato.(…) Ancora il volto si radica nel visum: in ciò che è visto,
nel suo atto – il vedere – e nel suo oggetto - l’immagine. Vale a dire nel luogo e nell’atto specifici dell’arte
visiva”.
Il ritratto inteso dunque come chiave di lettura delle specificità di un artista, pittore o fotografo, come
forma espressiva del sé attraverso il volto dell’altro.

Fotografie di:
Richard Avedon
ill Armstrong
Gianni Berengo Gardin
Piergiorgio Branzi
liott Erwitt
Federico Garolla
Marco Gualazzini
Sebastião Salgado
Martin Schoeller
Janet Sternburg

Sguardi (Dinamiche del volto)
18 settembre – 23 dicembre 2019
Contrasto Galleria - Via Meravigli, 5 20123 Milano
www.contrastogalleria.com
da lunedì a venerdì ore 10-18 e su appuntamento; Ingresso gratuito
Info: contrastogalleria@contrastobooks.com

https://contrastobooks.us9.list-manage.com/track/click?u=28e8b2248ce0e2f7d2c467e2d&id=4e0830fead&e=83216b1a14
mailto:contrastogalleria@contrastobooks.com
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ALPI CARNICHE 

Le Alpi Carniche sono tra i territori italiani che hanno meglio conosciuto e vissuto l’esperienza dell’immensa
bellezza della natura , ma anche quella dell’estrema severità della “Madre terra”.
Questo territorio ricco di natura incontaminata e storia antica, ha vissuto nell’ultimo secolo catastrofi che
hanno messo a dura prova la propria capacità di esistere, basta pensare al disastro della Diga del Vaiont nel
1963 ed al devastante terremoto del 1976.
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I Campus LAR UPS hanno
sempre un carattere
formativo e sociale; in
questo, in particolare dal 21
al 28 luglio, abbiamo
ammirato la bellezza
dell’ambiente naturale,
osservando l’armonia e la
poesia delle forme degli
esseri viventi, ma abbiamo
anche compreso le
catastrofiche conseguenze
che gli errori umani possono
causare sottovalutando la
forza, a volte ingestibile,
della natura.
Abbiamo inoltre apprezzato
la grande capacità di
rinascita di un popolo, che
ha saputo resistere alla
avversità trasformandole in
forza necessaria per la
ripresa, adattandosi al
cambiamento con la
resilienza.
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La Carnia è un gruppo montuoso appartenente alla catena alpina, situato nel nord-est del Friuli Venezia
Giulia e parte del Veneto. Il nome Carniche deriva dalla Carnia, regione montuosa così denominata in
quanto invasa nel V secolo a.C. dai Carni, popolo di stirpe celtica, che si calarono nel Friuli e incontrando la
resistenza degli Heneti (o Veneto-Illirici) vi si stabilirono. La verde Carnia è una delle zone più interessanti
delle Alpi e Prealpi friulane, ai confini con Austria e Slovenia e facilmente accessibile vista la vicinanza della
A27.
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Abitate da millenni da un popolo che non ha mai perso la sua fierezza, le Alpi Carniche conservano un
patrimonio culturale e religioso peculiare, rappresentato da resti archeologici romani e tipici borghi
rurali, piccole pievi distribuite sulle montagne e tradizioni di orgine celtica. Inoltre le Dolomiti friulane
sono considerate la parte più incontaminata dell’intero gruppo dolomitico, Patrimonio dell’Umanità
UNESCO.
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Tra le escursioni più suggestive sicuramente quella della Diga del Vajont. La diga del Vajont, progettata
dal 1926 al 1958 dall'ingegnere Carlo Semenza, fu costruita tra il 1957 e il 1960 nel comune di Erto e
Casso (provincia di Pordenone), lungo il corso del torrente Vajont. Lega il suo nome al disastro del
Vajont, avvenuto nel 1963, una frana si staccò dal monte Toc e precipitò nel bacino provocando
un'onda che superò la diga e distrusse il paese di Longarone causando 2000 vittime. La diga resse
all'impatto e alle sollecitazioni che furono quasi 10 volte superiori a quelle prevedibili durante il
normale esercizio, dimostrazione quindi dell'eccellente professionalità di chi ha progettato ed eseguito
l'opera della diga, e realizzazione a regola d'arte da parte dell'impresa costruttrice.
La diga non fu più utilizzata per la produzione di energia.
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Vista completa della diga,
prima del disastro del 1963.
© Di VENET01 - Opera propria,
CC BY-SA 4.0,

https://commons.wikimedia.org/w/index.php?curid=55306473
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Vista attuale della diga del Vajont 
nella parte bassa prima scorreva 
il fiume, ora la montagna franata 
ha ricostruito un prato.
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Un altro momento moto toccante è stato quello della visita al museo TIERE MOTUS, friulano Tiere (=Terra) e il
latino Motus (=Moto). Il museo permanente dedicato al terremoto del 1976 guida il visitatore lungo le tappe
significative del percorso di rinascita iniziato il 6 maggio di quello stesso anno e che ha caratterizzato la storia
del Friuli fino ai giorni nostri. Il modello di ricostruzione del Friuli è considerato una eccellenza, chimato anche
“modello di ricostruzione dal basso” dimostra quanto importante e determinante sia stato l’esercizio della
responsabilità e dell’autonomia istituzionale delle scelte e delle decisioni, nell’ascolto della propria gente: : la
responsabilità di una Regione nata Speciale per condizioni geopolitiche ed economiche, per specificità culturali
e pluralità etnico-linguistiche.

Per saperne di più clicca qui …

https://www.consiglio.regione.fvg.it/export/sites/consiglio/pagine/4/pubblicazioni/Pubblicazioni-allegati/Friuli-1976-2016-dalla-ricostruzione-a-un-nuovo-modello-di-sviluppo.pdf
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Guarda gli alberi, guarda gli animali, guarda le nuvole, le stelle …e se hai occhi potrai vedere che
l’esistenza intera è ricolma di gioia. Ogni cosa è felicità pura. Gli alberi sono felici senza alcun motivo;
non diventeranno primi ministri o presidenti e non diventeranno ricchi, non hanno nemmeno un conto in
banca! Guarda i fiori. È incredibile come siano felici i fiori e senza alcuna ragione.
(Osho)



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.
Associazione Culturale Photosophia

MANIFESTO                                      Photosophia®
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La tua rivista, il tuo circolo
A questo link puoi trovare il programma con le date degli incontri del Fotoclub Photosophia 2019-20,
oppure vieni a trovarci nella sede LAR-UPS di Roma in viale Giulio Cesare 78, Roma.

Per informazioni e iscrizioni circolo@photosophia.it tel. +39 3383554942 - +39 3356308142
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