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Incontro confronto 

 
 
 
 
 
 
 
 
 
 
 
 
 
 
 
 
 
 
 
 
 
 
 
 
 
 
 

Che magica poesia l’incontro; l’incontro e il confronto. 
Dove i margini spariscono e i confini si confondono restituendo unione e vita; facendo nascere così 
un nuovo concetto,  un’idea condivisa che porta in se due identità. 
Ed è cosi che nasce la conoscenza. 
Nel confronto, dal latino confrontare "mettere di fronte“ (da cum "insieme" e frons frontis "fronte”) 
dobbiamo essere liberi; aprendoci all’ascolto dell’altro, esplorando le sue idee e confrontandole con 
le nostre certezze, entriamo in un terzo mondo fatto di fusioni e metamorfosi continue.  
Un po’ come quando partecipiamo alle tante letture di portfolio, la critica e la recensione che fa il 
lettore alle immagini dell’autore non può non risentire dello stato d’animo del momento di 
entrambi le parti. Ci si conosce, si condivide la propria esperienza, ci si confronta e si aggiunge un 
tassello alla nostra esperienza di vita vissuta. 
Esattamente come nella famosa opera Incontro di Maurits Cornelis Echer godibile a questo link. 
Le immagini profonde nascono così, lasciandoci andare da soli con noi stessi alle infinite sfumature 
della realtà e fondendole con le nostre certezze, senza  paura di sbagliare ma con il puro intento di 
esplorare e quindi creare mondi nuovi. 
Ed è in questo modo che nasce l’opera. 
Con il nuovo anno sarebbe bello regalarci la maggiore consapevolezza che non esiste un'unica 
realtà, ma che il vero protagonista della vita è il divenire; il continuo e perenne mutamento delle 
cose, comprendendo che la trasformazione da senso all’opera e quindi alla nostra esistenza; sta poi 
a noi dare significato al caos. 
 
In questo nuovo numero parleremo di fotografia attraverso la scienza e mondi impossibili, visioni 
fantastiche e pensieri, ispirazioni quotidiane e natura, iperrealismo e storia. 
Diamo quindi inizio al viaggio, nel nuovo 2022, che continua attraverso l’esplorazione del 
quotidiano, cercando di cogliere lo straordinario spesso troppo vicino ai nostri occhi e quindi 
invisibile.   
Buona Visione. 
 

https://www.escherinhetpaleis.nl/capolavoro/incontro/?lang=it
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 PENTESILEA 
 

Nel suo romanzo  “Le città invisibili” Italo Calvino, tra le altre cose parla di 
Pentesilea, una città che ha il suo centro ovunque ed ovunque è la sua periferia. 
Una città immaginaria evocativa della metropoli odierna, diffusa e frammentata, 
caratterizzata da contrasti e paradossi, dove la perdita dell’identità trova il suo 
riflesso. Così come le città invisibili di Calvino non hanno corrispondenza con 
luoghi concreti, così anche le immagini create da Maurizio Cintioli sono del tutto 
slegate dalla realtà. Un caleidoscopio in cui cromatismi e forme si moltiplicano 
dando origine a una città immaginaria ad un mondo improbabile fatto di punti di 
fuga e prospettive al limite dell'assurdo. 
I riferimenti ad Escher sono evidenti, armonie e disarmonie immerse in geometrie 
ripetitive a creare nuovi spazi a costruire nuovi significati vengono realizzate 
dall'autore con un'attenta post produzione. Una risignificazione del reale che 
sembra invitare lo spettatore a ricomporre l'immagine a ricercare dettagli per 
riconoscere il referente ormai ridotto ad un pattern replicabile all'infinito. 
La serie Pentesilea è iniziata nel 2017 ed è un work in progress composto da 
immagini in tiratura limitata di 5. Il formato di ogni foto, numerata e firmata 
dall’autore è di 30x30 centimetri. Ogni opera è  montata su alluminio e 
incorniciata. 
La serie Pentesilea è stata esposta nel 2018 alla Mostra Mercato d’arte Moderna 
e Contemporanea “Arte Padova” e nel 2019 al Festival della Tecnologia di Torino 
“Welcome to the machine”. 
Alcune opere della serie fanno parte di collezioni private.  
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BIO: Maurizio Cintioli nasce nel 1964. Vive e lavora a Roma. Si è diplomato presso l’Istituto Europeo di Design 
corso triennale superiore e si è successivamente laureato in Scienze della Comunicazione. Dopo anni di 
significative esperienze nella fotografia pubblicitaria decide di estendere la sua esperienza visuale, rivolgendo 
il suo sguardo verso la fotografia fineart.  

Nell'ultimo periodo la sua produzione si è soffermata sugli aspetti artistici della fotografia, passando da una 
rappresentazione oggettiva della realtà a una visione prettamente concettuale. Ha esposto e pubblicato 
lavori in mostre personali, collettive e su diverse riviste. www.mauriziocintioli.it 
www.instagram.com/borisgram64/ 
 

http://www.mauriziocintioli.it/
http://www.mauriziocintioli.it/
http://www.mauriziocintioli.it/
http://www.mauriziocintioli.it/
http://www.mauriziocintioli.it/
http://www.instagram.com/borisgram64/
http://www.instagram.com/borisgram64/
http://www.instagram.com/borisgram64/
http://www.instagram.com/borisgram64/
http://www.instagram.com/borisgram64/
http://www.instagram.com/borisgram64/
http://www.instagram.com/borisgram64/
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VIAGGIO NELLE BORGATE ROMANE – Cronaca fotografica 
A cura di Silvio Mencarelli. Foto di Giovanni Baldazzi, Claudio Boccanera, Jacqueline Simon, Patrizia Ferrazzi 
Un indagine fotografica sull’attuale patrimonio culturale, architettonico e umano della vastissima periferia 
romana, limitatamente alle 12 borgate ufficiali di Roma. Un libro fotografico che spazia tra vari generi: 
sociale, architettonico, documentaristico e street, raccontando la trasformazione di un territorio vissuto come 
l’insieme in continuo mutamento, mettendo in risalto ciò che è rimasto delle vecchie borgate romane e 
confrontandole tra loro.  

In vendita su Amazon in versione cartacea ed eBook 
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 GIANNI AMADEI     Photo & Scienza 
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Due tra le fotografie più famose della storia dell’umanità 

La storia della fotografia è contrassegnata da numerosi scatti rimasti 
impressi nella mente e nello spirito del mondo intero, sono vere e proprie 
icone che superano la sfida del tempo perché destinate ad essere 
immortali. La fotografia ha un potere narrativo ed evocativo enorme, una 
singola immagine può avere la capacità di penetrare istantaneamente la 
coscienza di ciascuno di noi più di un libro e di tante altre forme di 
comunicazione. La fotografia permette di cogliere l’attimo rendendolo 
eterno, ma prima ancora racconta storie e spesso ha un impatto emotivo 
molto forte. 
Ci sono fotografie che hanno fatto la storia, che hanno cristallizzato attimi 
fuggenti e irripetibili dell’umanità, sono scatti entrati nell’immaginario 
collettivo e destinati a non essere mai dimenticati.  
In questo articolo vogliamo ricordare due momenti e due scatti che più di 
altri fanno riflettere sulla nostra condizione di umani, sulle nostre capacità 
di immaginare, sulla nostra capacità di indagare al di fuori del pianeta che 
risulta sempre più limitato rispetto alle nostre ambizioni di conquista e di 
conoscenza. 
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Un pallido puntino blu 

Questa fotografia è stata scattata (tra il 14 febbraio e il 6 giugno del 1990) dalla sonda Voyager 1, oltre l’orbita di 
Plutone, quando un oggetto di creazione umana raggiunse per la prima volta i confini del sistema solare. 
Una fotografia nella quale "The Pale Blue Dot", il pallido, minuscolo pixel luminoso sullo schermo è la nostra Terra.  
Il 5 settembre 1977 partì dalla base NASA di Cape Canaveral la missione Voyager 1, con lo scopo di esplorare le 
regioni più remote del Sistema Solare. Dopo 13 anni di navigazione nel cosmo attraversando il nostro sistema 
solare, su consiglio di Carl Sagan (uno dei più famosi astrofisici del XX secolo), la NASA impartì dei comandi alla 
Voyager 1 in modo che si voltasse a scattare un’ultima foto di casa sua, il Pianeta Terra.  
Quella foto è passata alla storia come “Pale Blue Dot” ed è una delle immagini astronomiche più commoventi e 
straordinarie di tutti i tempi. In quel momento, la Voyager 1, si trovava a circa 6 miliardi di km dal nostro pianeta, 
oltre l’orbita di Plutone. Una distanza immensa, inimmaginabile per l’uomo, da sempre costretto a camminare su 
quell’unico pianeta, che è la nostra casa. Tutto ciò che abbiamo accanto, tutto ciò di cui possiamo percepire l’odore, 
ascoltare il suono, toccare, è su quel granello. 
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Nel 1994 Carl Sagan pubblicò il libro “Pale Blue Dot: A Vision of the Human Future in Space”, in cui 
incluse un suo intimo commento a quella incredibile immagine, credo di non aver letto nulla di più 
stimolante. Le capacità dell’uomo di creare, amare, unire, quando combinate insieme, per un fine più 
grande, possono illuminare anche l’oscurità più profonda. Oltre ai risvolti scientifici e tecnologici di 
questa spedizione spaziale, c’è quindi un altro aspetto, molto più emozionante da considerare: “siamo 
esseri limitati nello spazio e nel tempo, almeno nella forma di cui abbiamo conoscenza, lo siamo sempre 
stati e continueremo ad esserlo finché affolleremo questo universo: è un limite che accomuna ogni 
essere vivente”. 
 
Questo è quanto scrisse Carl Sagan dopo aver visto la foto del Pale Blue Dot: 
“Da questo distante punto di osservazione, la Terra può non sembrare di particolare interesse. Ma per 
noi, è diverso. Guardate ancora quel puntino. È qui. È casa. È noi. Su di esso, tutti coloro che amate, tutti 
coloro che conoscete, tutti coloro di cui avete mai sentito parlare, ogni essere umano che sia mai 
esistito, hanno vissuto la propria vita. L’insieme delle nostre gioie e dolori, migliaia di religioni, ideologie 
e dottrine economiche, così sicure di sé, ogni cacciatore e raccoglitore, ogni eroe e codardo, ogni 
creatore e distruttore di civiltà, ogni re e plebeo, ogni giovane coppia innamorata, ogni madre e padre, 
figlio speranzoso, inventore ed esploratore, ogni predicatore di moralità, ogni politico corrotto, ogni 
“superstar”, ogni “comandante supremo”, ogni santo e peccatore nella storia della nostra specie è 
vissuto lì, su un minuscolo granello di polvere sospeso in un raggio di sole. La Terra è un piccolissimo 
palco in una vasta arena cosmica. Pensate ai fiumi di sangue versati da tutti quei generali e imperatori 
affinché, nella gloria e nel trionfo, potessero diventare per un momento padroni di una frazione di un 
puntino. 
Pensate alle crudeltà senza fine inflitte dagli abitanti di un angolo di questo pixel agli abitanti 
scarsamente distinguibili di qualche altro angolo, quanto frequenti le incomprensioni, quanto smaniosi 
di uccidersi a vicenda, quanto fervente il loro odio. 
Le nostre ostentazioni, la nostra immaginaria autostima, l'illusione che noi si abbia una qualche 
posizione privilegiata nell'Universo, sono messe in discussione da questo punto di luce pallida. Il nostro 
pianeta è un granellino solitario nel grande, avvolgente buio cosmico. Nella nostra oscurità, in tutta 
questa vastità, non c'è alcuna indicazione che possa giungere aiuto da qualche altra parte per salvarci 
da noi stessi. La Terra è l'unico mondo conosciuto che possa ospitare la vita. Non c'è altro posto, per lo 
meno nel futuro prossimo, dove la nostra specie possa migrare. Visitare, sì. Colonizzare, non ancora. 
Che ci piaccia o meno, per il momento la Terra è il luogo, è “il dove” ci possiamo giocare tutte le nostre 
carte. È stato detto che l'astronomia è un'esperienza di umiltà e che forma il carattere. Non c'è forse 
migliore dimostrazione della follia delle vanità umane che questa distante immagine del nostro 
minuscolo mondo. Per me, sottolinea la nostra responsabilità di occuparci più gentilmente l'uno 
dell'altro, e di preservare e proteggere il pallido punto blu, l'unica nostra dimora possibile che abbiamo 
mai conosciuto. L’unica casa.” 
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L'astrofotografo Andrew McCarthy ha ottenuto la foto più definita del Sole di tutta la storia, 
con oltre 150 mila immagini per comporla. 
Il Sole è la stella principe del Sistema Solare, di cui ancora dobbiamo conoscere molti 
segreti.  Sono molte le missioni in corso, fra le quali la più ambiziosa è quella della Parker 
Solar Probe (1), sonda appositamente realizzata dalla NASA per lo studio del Sole. 
Il sole è la stella al centro del nostro Sistema Solare, una sfera quasi perfetta di plasma caldo, 
che irradia energia. Ha un diametro di 1,39 milioni di km ed è 330.000 volte la massa della 
Terra. Tre quarti della stella sono fatti di idrogeno, seguito da elio, ossigeno, carbonio, neon e 
ferro.  
 
Questa è la foto più dettagliata del sole mai vista finora; è praticamente impossibile 
avvicinarsi al sole, le temperature elevatissime non consentono alle sonde di avvicinarsi 
troppo e quindi anche di poter scattare foto ad alta qualità dalle quali si possono cogliere 
dettagli fondamentali anche per gli studi scientifici. L’alta tecnologia oggi disponibile sta 
permettendo però di ottenere scatti del Sole sempre più definiti.  Andrew McCarthy si è 
recentemente occupato della realizzazione di una tra le foto al Sole più accurate e dettagliate 
di sempre. Tutto è avvenuto direttamente dalla Terra, dal giardino della sua abitazione dove 
McCarthy è riuscito, con la propria strumentazione, ad ottenere un dettaglio mai visto. È 
stato sufficiente mettere insieme qualcosa come 150 mila scatti distinti, partendo però da 
oltre 300.000 scatti ottenuti in rapida successione. 
Ognuno di questi scatti ha catturato una piccolissima porzione della superficie solare. In un 
secondo momento questi scatti sono stati selezionati, ritagliati e uniti. La foto ottenuta è 
decisamente strabiliante, di ben 300 megapixel. Possiamo considerarla come la foto del sole 
più definita della storia. 
 
(1) La sonda Parker Solar Probe, lanciata dalla NASA il 12 agosto 2018 alla volta del Sole, 

continua a godere di ottima salute, nonostante la sempre maggior vicinanza alla nostra 
stella madre. Nel mese di gennaio dello scorso anno ha raggiunto il suo quarto perielio 
sin da quando si trova in orbita, parliamo dell'avvicinamento massimo al Sole, grazie al 
quale diversi record sono stati ulteriormente battuti. A rendere possibile questo 
ulteriore avvicinamento è il poderoso scudo termico installato.  

La foto del Sole con dettaglio mai visto, composta da 150 mila fotogrammi 
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Il risultato finale visibile in questa foto è chiaramente di bassa qualità. 
Su Reddit.com è possibile visualizzare e scaricare la versione dell’immagine ad alta risoluzione (da 81 megapixel). 
La foto ad altissima risoluzione (da 300 megapixel), invece, si può acquistare sul sito ufficiale dell’astrofotografo. 
La fotografia risultante è intitolata Fire and Fusion e pesa ben 300 megapixel. 
In alto alcuni ritagli della foto che mostrano i notevoli dettagli che McCarthy è stato in grado di catturare. 

https://www.reddit.com/search/?q=sun
https://www.reddit.com/search/?q=sun
https://www.reddit.com/search/?q=sun
https://www.reddit.com/search/?q=sun
https://cosmicbackground.io/
https://cosmicbackground.io/
https://cosmicbackground.io/
https://cosmicbackground.io/
https://cosmicbackground.io/
https://cosmicbackground.io/
https://cosmicbackground.io/
https://cosmicbackground.io/
https://cosmicbackground.io/
https://cosmicbackground.io/
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L’ astrofotografo, già noto per le foto ad 

alta definizione della Luna,  questa volta, 

ha assemblato un potente telescopio 

dotato di filtri speciali per proteggere la 

sua attrezzatura e se stesso che gli ha 

permesso di fotografare il Sole con 

dettagli incredibili.  

È stato in grado di ottenere dettagli così 

nitidi modificando un telescopio rifrattore 

realizzato per l'uso notturno con un filtro 

idrogeno-alfa a quark daystar e un filtro 

cut Baader IV/IR. Questo gli ha permesso 

di scattare in sicurezza immagini del Sole e 

di ottenere una qualità incredibile. 

Mentre le riprese effettive erano facili, la 

vera sfida era assicurarsi che il suo 

computer non esaurisse la memoria 

durante il download di tutte le immagini. 

Una volta completate le riprese, McCarthy 

si è messo al lavoro per elaborare le 

foto. Ciò ha richiesto la conversione di 

tutte le 100.000 immagini e l’eliminazione 

di oggetti come uccelli, aerei o altre 

distrazioni intervenute durante le 

riprese. Una volta completata questa fase, 

McCarthy ha utilizzato un software 

speciale che impilava i fotogrammi più 

nitidi. Ciò ha portato ad ottenere 50 

immagini sovrapposte e nitide che ha 

importato in Photoshop e composte 

nell'immagine finale. 

Puoi trovare altri lavori di McCarthy 

sul suo sito Web , Twitter e Instagram . 

 

  

https://mymodernmet-com.translate.goog/209-megapixel-moon-andrew-mccarthy/?_x_tr_sl=en&_x_tr_tl=it&_x_tr_hl=it&_x_tr_pto=sc
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https://cosmicbackground.io/
https://cosmicbackground.io/
https://cosmicbackground.io/
https://cosmicbackground.io/
https://cosmicbackground.io/
https://twitter.com/AJamesMcCarthy
https://www.instagram.com/cosmic_background/


 Fotografia base 
Photoshop advance 
Ricerca e Sperimentazione 
Fotografia intimista - Il mare d’inverno 
Reportage - Roma la mattina presto  
Reportage - Passeggiate fotografiche 
Ritratti En plein air 

Da gennaio presso la LIBERA 
ACCADEMI DI ROMA. 
Tutti i corsi sono altamente 
interattivi e alternano lezioni 
pratiche a lezioni teoriche. I corsi 
di base sono aperti e proposti a 
ciclo continuo, è quindi possibile 
accedere in qualsiasi periodo 
dell’anno accademico, previo 
colloquio con il docente. I lavori 
degli allievi sono consultabili sul 
portale 
www.accademialar.it/photogallery 
Per ogni corso viene rilasciato, su 
richiesta, un Attestato di 
frequenza e competenza, anche 
riconosciuto FIAF. 
Con l’adesione ai corsi si potrà 
inoltre usufruire della quota 
agevolata per l’iscrizione al 
Photosophia Fotoclub, circolo 
fotografico romano  che offre un 
calendario ricco d’iniziative 
fotografiche: concorsi, mostre, 
pubblicazioni, sessioni pratiche, 
incontri dibattito con gli autori. 
info@accademialar.it 
circolo@photosophia.it  
 

Direttore Silvio Mencarelli 
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Foto Anna Maria Pellegrino 

SCUOLA DI FOTOGRAFIA 
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 JACQUELINE SIMON    Photo & Costume 

TATUAGGI OGGI 

I tatuaggi sono diventati un vero e proprio fenomeno di massa a tal punto che occorre chiedersi che cosa si 
nasconda dietro questo successo. Non è più una trasgressione, come lo fu nei tempi passati, ma allora 
perché questa moda dilagante che non riguarda solo i molto giovani? 
I tatuaggi non sono recenti e costituiscono una tradizione che si è mantenuta ed evoluta in molte civiltà e 
ad ogni latitudine. Al di là dei simboli appartenenti a civiltà specifiche, (ad esempio quelle della Polinesia 
alla quale si deve la parola “tattoo”), il tatuaggio fu per tanto tempo simbolo, nel nostro Occidente, della 
malavita o del mondo carcerario e comunque di trasgressione.  
I tempi sono cambiati, come pure i messaggi contenuti nei tatuaggi e, spesso, alla vista di esagerate 
dimensioni dei disegni, si pongono interrogativi. Che cosa scatena questo entusiasmo? Una moda 
passeggera? Un modo di essere “in”? Un nuovo senso dell’estetica? Una “bandiera” da esibire?  
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Gli psicologi si sono interessati 
al tema e hanno avanzato più di 
una teoria sul significato dei 
tatuaggi: spirituali, politici, 
trasgressivi, identitari o 
puramente decorativi. 
Sicuramente la spinta primaria è 
quella di rappresentare la sua 
identità, il bisogno di 
comunicare all’esterno il 
proprio io, una richiesta di 
attenzione da parte degli altri. Il 
corpo diventa, quindi, uno 
strumento per ottenere 
visibilità e ascolto e per 
sottolineare la sua unicità ma, 
nel contempo, anche il 
desiderio di essere accolti in un 
gruppo. 
Su questo ultimo punto la 
richiesta di essere accettati è, 
sicuramente, un aspetto 
determinante nella scelta del 
disegno, simbolo 
dell’affermazione della propria 
opinione o di fede in qualcosa. 
Si vedono fiori, simboli religiosi, 
animali o, addirittura, richiami 
magici. La rete offre, su questo 
argomento, svariati elenchi di 
spiegazione dei tratti scelti a 
secondo del motivo prescelto. 
Ma non è certo l’unica 
spiegazione alle varie e, 
purtroppo non sempre riuscite, 
immagini che invadono i corpi.  
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Molti studiosi del fenomeno vi vedono una accresciuta autostima: un modo per sentirsi importante, per 
testimoniare la propria esistenza o episodi di vita particolarmente rilevanti. In tal caso l’aspetto affettivo predomina 
e non è raro vedere ritratti, frasi sentimentali comunque rivolti a chi guarda.  
Ma la domanda che ci si pone è se questa invasione rappresenta proprio l’individualità oppure un nuovo 
conformismo?  Schiavi della moda o personalità originale? L’uomo è un animale sociale e i rapporti con l’altro si 
possono esprimere anche con il tatuaggio. Solo che le conseguenze dei tatuaggi non sono indifferenti. Passato il 
fervore per questa nuova “mania” che ne sarà del proprio corpo? Le tecniche per cancellare sono varie e dolorose e 
non assicurano la completa sparizione dei disegni. 
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Nel 2015, il 
Ministero per la 
Salute pubblicava un 
rapporto dell’Istituto 
Superiore di Sanità: 
in Italia a scrivere 
indelebilmente sulla 
propria pelle sono 
quasi sette milioni di 
persone, il 12,8% 
della popolazione, 
con una percentuale 
più elevata di donne 
(Il 13,8%) rispetto 
agli uomini 
(l’11,7%). Sono 
passati 6 anni e 
sarebbe 
interessante sapere 
quanti sono oggi i 
cultori di questa 
moda. 
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CINZIA PIZZOLI               Photo & Fotografe 

Inizia con questo nuovo anno una nuova collaborazione tra la rivista Photosophia e la fotografa Cinzia 
Pizzoli. Una consolidata conoscenza che non ha mai finito di stupirci negli anni per la professionalità e 
la delicatezza di approccio ai vari temi fotografici. La rubrica di cui si occuperà Cinzia Pizzoli sarà 
prevalentemente Photo & Fotografe, uno sguardo ponderato sul grande mondo della fotografia nel 
genere femminile, che inizia con questa intervista impossibile alla grande Diane. Arbus. 

Il Direttore Silvio Mencarelli 
 

10 DOMANDE A DIANE ARBUS 
Ipotetica intervista alla storia. New York, giugno 1971 

 

D. Ti sei mai considerata una privilegiata? 
R. Mi rendo conto di avere avuto molti privilegi, sono nata il 14 
marzo 1923 in una famiglia facoltosa, nel centro di New York,  
ho frequentato scuole prestigiose, ho avuto un fratello poeta e una 
sorella pittrice; i miei genitori, ricchissimi commercianti, piuttosto 
assenti durante la mia infanzia, hanno cercato sempre di darmi le 
migliori opportunità per crescere in una realtà progressista e 
ovattata. 
Tuttavia la cosa che ho preferito è stata andare dove non ero mai 
stata… 
D. Ti riferisci al matrimonio, appena diciottenne con Allan Arbus?   
R. Nonostante il disaccordo della mia famiglia, dovuto alla 
giovanissima età di entrambi e al dislivello sociale, c’erano tanti 
interessi comuni, passioni condivise, soprattutto la fotografia. Con 
mio marito abbiamo avuto enorme fortuna in campo pubblicitario e 
poi di moda, era un autentico privilegio lavorare per riviste del 
calibro di GLAMOUR, VOGUE, SEVENTEEN. Eravamo molto 
apprezzati e siamo diventati molto famosi e molto richiesti. 
 
 

Diane Arbus- illustrazione courtesy flicker.com 
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D. Cosa ha determinato il cambiamento? 
R. Ho iniziato a non rispettare i canoni di 
bellezza ed eleganza imposti dal glamour, 
non mi truccavo più, portavo spesso gli 
stessi abiti, al posto di borse avevo 
shopper di tela, ed ero fortemente 
attratta dal realizzare autonomamente 
servizi di ritratti. Ero in cerca di uno stile 
personale. 
Devo molto, forse tutto a LISETTE MODEL 
e al suo corso di fotografia. Mi insegnò a 
fotografare cose mai fotografate prima, a 
scattare ritratti di persone come lo 
avrebbe fatto Picasso, a non scattare 
finche ciò che vedi non ti colpisca alla 
bocca dello stomaco. Ho cominciato a 
“vedere” ciò da cui la maggior parte della 
gente distoglie disgustata lo sguardo: il 
diverso, l’imbarazzante, lo sgradevole, il 
brutto. 
Niente più studio fotografico, ma la 
strada, i luoghi pubblici più popolari, le 
spiagge di Coney Island, Central Park, 
Times Square, l’Hubert’s Daime Museum, 
le balere di Harlem, luoghi mai considerati 
prima, sono diventati il mio territorio di 
ricerca. Stavo crescendo e acquisendo una 
autonomia considerevole, anche la 
separazione da mio marito e la scelta di 
andare a vivere da sola con le mie due 
figlie sono state determinanti per la svolta 
della mia professione. Sono stata 
fortunata ad avere relazioni e conoscenze 
professionali solide, perché ho avuto 
commissioni di reportage impensabili, ed 
ero pienamente consapevole di quanto le 
mie fotografie fossero difficili da 
sostenere.  

Lisette Model – foto courtesy flicker.com 
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D. C’è una conoscenza personale che più di altre ti ha influenzata? 
R. I miei amici Richard Avedon, Lee Friedlander, ma soprattutto Marvin Israel, 
che mi ha fatto conoscere gli scatti di August Sander e come la sua 
documentazione del popolo tedesco potesse essere riprodotta da me sui 
newyorkesi, come una sorta di ricerca antropologica.  Tom Browing e il suo film 
FREAKS , uno sguardo poetico, empatico e complice nei confronti dei 
personaggi, autentici fenomeni da baraccone. Si! Mi ha ispirata ad attraversare 
la linea che divide normalità ed aberrazioni. È stato un viaggio all’interno della 
metà oscura, viaggio dal quale non sono riuscita più a tornare… 
D. Sei riuscita a vivere di fotografia? 
Dopo la separazione da mio marito è stato più complicato, ma ho tenuto corsi e 
workshop; ho pubblicato per Harper’s Bazaar, ho avuto la prima mostra 
personale al MOMA con il lavoro NEW DOCUMENTS; il New York Magazine mi 
ha pubblicato un servizio su VIVA, su una delle super star della factory di Andy 
Warhol, talmente chiacchierato che gli inserzionisti toglieranno le loro 
pubblicità al giornale, con un danno di circa un milione di dollari….  
Erano i mitici anni sessanta, a New York, ed io ero coinvolta nelle attività 
culturali, politiche e di protesta, seguivo contemporaneamente i movimenti 
pacifisti e quelli favorevoli alla guerra in Vietnam, documentavo, ero coinvolta 
nella sperimentazione, ero malinconica, euforica, sola, eppure con mille 
contatti importanti, sperimentavo anche la trasgressione con l’uso di droghe, 
ero fragile. Sapevo che la depressione era sempre dietro l’angolo, ne avevo 
avuto il primo episodio a 16 anni e avevo l’epatite, entravo ed uscivo dalle 
cliniche. 
D. Quali macchine fotografiche hai usato e quali tecniche ti sono state più 
congeniali? 
R. Fino al 1962 una Nikon 35mm, poi sono passata al medio formato: Rolleiflex 
biottica, poi una Mamiya C33 e dal ’70 anche una Pentax 6x7 e flash sempre, di 
notte come di giorno, a volte senza un’apparente compassione, insistendo sui 
particolari disturbanti dell’altro, in continua ricerca della deformità nella 
apparente normalità, ma sempre cercando al massimo di entrare in 
connessione con il soggetto, perché per me il soggetto dell’immagine è sempre 
più importante dell’immagine. Nel 1965 per le foto di THE INTERIOR 
LANDSCAPE ho iniziato a stampare le fotografie al vivo, senza cioè escludere 
neanche il bordo del negativo. 
Nelle mie fotografie non ho mai ottenuto il risultato che aspettavo prima di 
scattare. Dopo lo sviluppo erano sempre migliori oppure peggiori. 
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Untitled-1 New Jersey, 
1970 - ©Diane Arbus - 
courtesy  flickr.com 
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D. Ti definisci una curiosa?    
R. Se io fossi semplicemente curiosa, mi 
sarebbe assai difficile dire a qualcuno: voglio 
venire a casa tua, farti parlare e indurti a 
raccontare la storia della tua vita. Mi 
direbbero: tu sei matta. E in più starebbero 
molto sulle loro. Ma la macchina fotografica 
dà una specie di licenza. Tanta gente vuole 
che le si presti molta attenzione, e questo è 
un tipo ragionevole di attenzione da 
prestare. 
D. Cos’è la fotografia ? 
R. E’ un segreto che parla di un segreto. Più 
essa racconta, meno è possibile conoscere, e 
credo davvero che esistano cose che 
nessuno riesce a vedere prima che vengano 
fotografate. 
D. Come immagini la fotografia nel futuro? 
R. Come un mezzo molto democratico di 
comunicare, penso che ci sia molta gente 
orribile al mondo, e diventerà terribilmente 
difficile fotografare tutti, io ho fotografato 
alcuni tipi generali di esseri umani, cosi 
ognuno li riconoscerà. 
D. Come ti immagini nei prossimi anni ? 
R. Avrò una grande retrospettiva al MOMA  
nel 1972 e sarò la prima tra i fotografi 
americani ad essere ospitata alla BIENNALE 
di VENEZIA, il mio archivio fotografico (1956-
71) sarà conservato al METROPOLITAN 
MUSEUM di New York e UNTITLED, il mio 
lavoro realizzato all’interno delle strutture 
psichiatriche del New Jersey sarà raccolto e 
pubblicato in un volume nel 1995. Ma io non 
vedrò la mia consacrazione. Sono in fondo 
una creatura fragile… e ho preferito andare 
dove non ero mai stata. 
 
Diane Arbus muore, suicida, il 26 luglio 1971. 
 
 

A young man with curles at home on west 20th 
street, N.Y.C - © Diane Arbus - courtesy flickr.com 
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A Jewis giant with his parents in 
the living room of their home, 
Bronx N.Y-  courtesy  ©Diane 
Arbus - flickr.com 



 
 

ANTONELLA SIMONELLI    Photo & Visioni
  
 

Girovagando nelle stanze dei musei ti accorgi che quello che hai davanti agli occhi è qualcosa di vitale. Da qui 
una riflessione sul rapporto tra opera d’arte e spettatore. Molto spesso colui che guarda nell’opera si riflette 
ma anche si perde, nonostante si metta di fronte all’opera ben strutturato con le sue conoscenze, le sue 
esperienze, le sue emozioni, a volte trova in essa qualcosa in cui perdersi, un io che non è il suo io ma 
un’identità aperta, spesso ritroviamo noi stessi dopo esserci smarriti. /. 

IDENTIFICAZIONI VISIONARIE  
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Da qui l’idea che colui che guarda da senso all’opera: dalla relazione tra ciò che vede e ciò che questo gli 
provoca si attua quell’esperienza di perdita che in realtà permette di conoscersi. Allora se l’opera viene 
vitalizzata da colui che guarda, allo stesso modo il visitatore guardando vive un’esperienza di identificazione 
visionaria che in un modo o nell’altro può trasformarlo e cambiarlo. 
Queste foto cercano di raccontare tutto questo su un piano metaforico e simbolico e in un linguaggio estetico il 
più vicino possibile all’esperienza vissuta. 
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BIO: Sono nata a Roma nel 1964, città a cui sono profondamente legata. Vivo attualmente tra Roma e 
Bologna. 
Mi avvicino alla fotografia durante gli anni del liceo, quando apprendo i primi rudimenti di fotografia 
analogica. Sono gli anni degli scatti di viaggio e delle foto con gli amici, segue una pausa durante la quale mi 
dedico agli studi e alla famiglia, mi laureo in Antropologia Culturale presso l’Università La Sapienza di Roma 
ma dopo qualche anno la passione riprende più forte di prima con l’avvento della fotografia digitale e 
parallelamente a questa la curiosità e l’interesse per tutto quello che gira intorno a questa forma d’arte. 
Amo sperimentare nuove forme di linguaggio fotografico, ho seguito numerosi corsi, seminari, workshop 
con fotografi italiani ed internazionali, tra i più significativi quelli con Franco Fontana, Erik Kessels e un 
Master in Fotografia Contemporanea con Mustafa Sabbagh./. 
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Sviluppo progetti di natura concettuale, cerco sfumature e mi concentro sulle pieghe meno esplicite del 
reale. La fotografia attiva la mia immaginazione e mi porta ad una ricerca finalizzata ad analizzare temi e 
contesti attraverso una trasfigurazione di ciò che appare. 
Ho partecipato a numerose mostre collettive.  
Nel 2019 il progetto “Identificazioni Visionarie” è stato selezionato al Concorso Portfolio in Mostra ed 
esposto presso Officine Fotografiche di Roma. 
Alcuni dei miei progetti sono visibili sul mio sito: www.antonellasimonelli.com  



LIDIA LAUDENZI                 Photo & Sophia 
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Quando vedi le mie fotografie, stai guardando i miei pensieri  
Omaggio a Duane Michals in occasione dei suoi 90 anni 
 

Era lì, in un angolo fresco di quell’afoso pomeriggio torinese. Era attorniato da decine di 
persone, sembrava molto conosciuto. Dicevano avesse girato il mondo e fosse un artista unico 
nel suo genere. 
Dicevano che era nato il 18 febbraio di 90 anni fa e che era stato cresciuto in Pennsylvania dai 
nonni cecoslovacchi, emigrati negli Stati Uniti agli inizi del secolo. Che a soli 14 anni aveva vinto 
un concorso di pittura che gli ha permesso di iscriversi ad un corso di acquarello presso il 
Carnegie Institute di Pittsburg. Poi, tra il 1949 e il 1953, grazie ad una borsa di studio, ha 
studiato arte all’Università di Denver (Colorado). E di ritorno dall’esercito nel 1956, si era 
stabilito a New York per seguire dei corsi alla Parsone School of Design. 
Tutti sapevano che fu solo nel 1958, durante un viaggio di tre mesi in URSS, che scoprì il proprio 
interesse per la fotografia. E già nel 1959 aveva partecipato col suo “Portfolio di istantanee” a 
quella che sarà la sua prima esposizione collettiva nella Image Gallery di New York.  
Qualcuno in fondo al corridoio puntualizzò che è proprio in questi anni che cominciò a lavorare 
come fotografo freelance per riviste e pubblicità, e che il mantenersi economicamente con la 
fotografia pubblicitaria gli permise di esprimere e sperimentare il suo lavoro personale senza 
condizionamenti. 
Tutti concordavano nel dire che le sue fonti di ispirazione sono artisti come il fotografo Atget, i 
pittori rinascimentali e quelli più contemporanei quali William Blake, René Magritte e Balthus. 
Ma la sua maggiore musa ispiratrice è il mondo, nella sua interezza, nel suo infinito 
caleidoscopio di emozioni e sentimenti. Per questo genio incontrastato, la fotografia è stata e 
sempre sarà il mezzo per riuscire ad esprimere tutto ciò che si sente, ma non si vede.  
Lì, in mezzo a tutto quel vocio, c’era Duane Michals a raccontare amabilmente storie. 
E lo faceva in modo tutto suo. Sensibile, irriverente, rivoluzionario. Semplicemente geniale. 
 



Photosophia 52 47 

 “La mia camicia era bagnata di sudore. La birra aveva un buon sapore, ma io avevo ancora sete. Un ubriaco stava 
parlando a voce alta di Nixon con un altro ubriaco. Osservai uno scarafaggio camminare lentamente lungo il bordo 
di uno sgabello del bar. Nel juke box Glen Campbell cominciò a cantare Southern Nights. Dovevo andare al bagno. 
Un mendicante cominciò a camminare verso di me per chiedermi dei soldi. Era arrivato il momento di andarsene”.  
Questa la storia che raccontava e questo il titolo della sua foto: Ci sono cose che non si vedono in questa fotografia 
(There Are Things Here Not Seen in This Photograph). 
Infatti, tutte quelle cose nella fotografia non si vedono, ma inaspettatamente si possono leggere perché Michals ha 
osato scrivere sulla stampa fotografica.  
 

A Failed Attempt To Photograph Reality 
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Poco più in là, ecco un’altra storia: la sua New York, una Empty New York. Una città ancora dormiente alle 
prime luci dell’alba di una mattina come tante: immagini di luoghi disabitati ma di una bellezza 
incontestabile. Un viaggio alla ricerca di spazi adatti ad accogliere gli immaginari attori dei suoi visuali 
racconti, pronti ad interpretare i suoi pensieri. Una New York incredibilmente vuota ma piena di storie.  
Storie di razzismo e di guerra, della famiglia e dell’amore, di sessualità e persino del mistero del tempo. 
Storie delicate, complesse e di una profonda sensibilità. 
L’obiettivo di Michals non è catturare ciò che sta succedendo davanti alla fotocamera ma creare racconti. 
I suoi sono racconti scritti con la luce, attraverso un uso magistrale della doppia esposizione, di un Bianco e 
Nero toccante e commovente, di un contrasto forte tra luce e ombre a riprodurre l’illusione e la realtà.  
I suoi sono racconti spiegati con l’inchiostro, con un linguaggio essenziale e con la sua inconfondibile grafia a 
riempire i bordi delle sue foto: la convinzione che una fotografia vale più di mille parole per lui non ha senso. 
La scrittura serve a completare l’idea in supporto all’immagine, ad indagare quello che non si può vedere, 
quello che rimane celato. Perché le parole vanno oltre la superficie delle cose, oltre la realtà fotografata e 
fotografabile.  
Per questo stesso motivo accosta una foto accanto all’altra, come parole accuratamente scelte. Perché una 
sola fotografia non basta, ne usa sei, sette, a volte perfino venti, per comporre le sue foto-storie proprio 
come un moderno storyteller. 
Come la storia di Odette ne Il magico specchio dell’incertezza del Dr. Heisenberg (Dr Heisenberg's Magic 
Mirror of Uncertainty): sei foto sulle quali Michals scrive “Odette non sa mai con certezza quale riflesso di sé 
vedrà nello specchio. L’atto del guardare nello specchio influisce sull’immagine che lei vedrà. L’incertezza 
consente la possibilità di tutto e niente”. 
Le sue fotografie non sono più memoria visiva né mera cronaca dei fatti, ma pensieri riflessi. Non solo 
racconti, dunque. Piuttosto riflessioni.  
 

Dr Heisenberg's Magic Mirror of Uncertainty 
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In Un tentativo fallito di fotografare la realtà (A Failed Attempt to Photograph Reality) scrive “Io sono un 
riflesso che fotografa altri riflessi al didentro di un riflesso”. Lo annota a mano su una stampa ai sali 
d’argento; non ha immagini ma solo testo, perché la stampa è pronta ad accogliere qualsivoglia parte del 
mondo, qualsiasi riflesso. 
Ed è ancora lui ad affermare: Quando vedi le mie fotografie, stai guardando i miei pensieri (When you look at 
my photographs, you are looking at my thoughts). 
Perché le sue sono storie scritte con l’anima. Un animo profondamente sensibile, che attraverso la fotografia 
tenta di sviscerare bellezza, universo, magia, fiducia, linguaggio, fortuna, felicità, piacere, chi sono io, 
coscienza, memoria, giovinezza e vecchiaia, tempo, umore, dolore, desiderio, amore, musica, Dio, vita e 
morte. Il tutto e il nulla. E lo fa con uno sguardo visionario e realista insieme. 
Le sue fotografie sono uno specchio, il riflesso della vita contemporanea, che Michals riesce a rappresentare 
in tutta la sua bellezza, la sua complessità e nelle sue infinite contraddizioni. 
È inevitabile, dunque, che luce e inchiostro si fondano; è naturale che egli pieghi il mezzo fotografico alla 
necessità di esprimere il suo pensiero unito al suo sentire. Per questo va oltre scardinando i confini e le 
convenzioni della fotografia tradizionale. 
 

Dr Heisenberg's Magic Mirror of Uncertainty 
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Duane Michals è un fotografo e un artista a tutto tondo, un anticonformista capace di dare alla fotografia la 
forma di un ventaglio, o addirittura di disegnare colorate forme geometriche su ferrotipi, dotando così di 
una nuova identità volti e panorami ottocenteschi.  
Michals è sì, un fotografo irriverente e rivoluzionario, ma è soprattutto un geniale investigatore dell’anima. Il 
suo pensiero incanta e attrae come una calamita, perché ha lo sguardo di chi questo mondo lo guarda “con 
la coscienza di un vecchio saggio e la leggerezza di un ragazzo” (Enrica Viganò). 

There Are Tings Here Not Seen in This Photograph 
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C. F. VIVIAN MAIER     Photo & Mostre 

LESS IS MORE 

Dal 6 al 14 novembre 2021 il Centro per la Fotografia Vivian Maier ha organizzato a Campobasso  la mostra di 
autori vari LESS IS MORE, letteralmente “meno è di più”, un’espressione creativa dell’inevitabile diminuzione 
delle nostre abitudini. 

Redazionale 

Inaugurazione – foto Simone Di Niro 



53 Foto Roberta Gianfrancesco -  I fiori del male 
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A distanza di più di un anno 
dall’inizio della pandemia, le 
conseguenze riguardanti le 
abitudini sociali di ognuno, i 
rapporti con i propri familiari 
e le amicizie hanno 
ridimensionato la nostra 
sfera affettiva e sociale per 
un bene collettivo. 
 
Le consuetudini vengono man 
mano filtrate, lasciando 
spazio all’essenziale e 
concedendoci attimi 
d’importante profondità. 
 
Il petalo di un fiore striato da 
naturali sfumature o la piega 
di una tenda attraversata 
dalla luce del mattino 
possono essere espressioni 
di stati d’animo universali e 
nel contempo resi unici dalla 
propria prospettiva./. 
 

Foto Cristiana Cefaratti 
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Minimal – Foto Simone Diniro 
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La call Less is more voleva 
essere espressione creativa 
dell’inevitabile diminuzione 
delle nostre abitudini e 
intendeva esortare 
all’esplorazione di ciò che 
attualmente influenza i 
nostri gesti e il nostro 
approccio alla vita. 
 
Da questa ne è scaturita la 
mostra fotografica "Less is 
more". 
26 fotografie di 26 autori 
diversi che si sono messi in 
gioco proponendo la loro 
visione minimal della realtà. 

Carmen Giancola 
 

Foto Mino Pasqualone 



57 Foto Paolo Emilio Greco - CONFINE 
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Foto Carmen Giancola 

STORIA: La frase “Less is More” viene attribuita all’architetto Ludwig Mies van de Rohe. Ma in realtà l’architetto 
tedesco l’ha solamente adottata come proprio mantra. L’origine della frase risale in realtà al 1800, molto prima 
dell’avvento della minimal art, quando in Inghilterra veniva comunemente utilizzata in modo proverbiale. La 
troviamo, ad esempio, scritta nero su bianco, da Robert Browning, nel 1855, quando la utilizza parlando di 
architettura e design./. 
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Foto Marisa Pia Boscia SOFFIO DI ANIMA 
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Foto Giuseppe Terrigno 

Già da i primi del ‘900 alcuni movimenti gettarono le basi per questo tipo di visione: quando Kasimir Malevic 
mostrò il suo quadrato nero su sfondo bianco, preludeva un trionfo della geometria e delle forme razionali che 
accomunano, ad esempio, il costruttivismo russo, il Bauhaus, i neoplasticisti e il funzionalismo. In America 
questa propensione per la semplicità delle forme geometriche, che portano con sé una certa freddezza e 
razionalità, si è rinnovata tra gli anni Sessanta e gli anni Settanta nell’arte minimalista: una definizione che 
dopo essere comparsa per la prima volta nel 1937 in uno scritto di John Graham, fu resa di nuovo attuale nel 
1965 dal filosofo dell'arte inglese Richard Wollheim, nell'articolo intitolato, appunto, Minimal Art, all'interno 
della rivista Arts Magazine./. 
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Foto Lucia I Morana 
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Foto Mauro Grassi - Termoli, via del grattacielo 

Egli parla di "riduzione minimale", ma nel senso del contenuto artistico, relativamente a lavori dove entrano in 
gioco oggetti al limite indistinguibili dalla realtà quotidiana, oppure forme ed immagini con valenze anonime e 
impersonali, citando da un lato i ready-made di Duchamp, che sono un punto di riferimento fondamentale per 
quello che riguarda la componente concettuale di ogni operazione riduzionista, e dall'altro Reinhardt, dal quale 
trae l'aspetto relativo alla riduzione purista della pittura e la sua concezione dell' "arte per l'arte", tesa 
all'eliminazione di tutto ciò che viene percepito come non essenziale. L’anno successivo venne consacrata 
ufficialmente a New York, in una mostra al Jewish Museum intitolata appunto Primary Structure./. 
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Foto Marco Fersini 
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Foto Silvano Mastrolonardo 

Conosciuta anche come Arte Riduttiva, Arte ABC e Arte Minimalista ha trovato la sua massima diffusione in tutte le 
varie correnti artistiche, architettoniche e, addirittura, letterarie. La minimal art riduce la realtà, avvalendosi 
dell’anti espressività, dell’impersonalità, della freddezza emozionale, delle strutture geometriche elementari. 
Il minimalismo è la diretta conseguenza di un mondo che ha voluto troppo e che si è ritrovato ben presto soffocato 
da quel troppo. Ed allora ogni settore ha sentito l’esigenza di svincolarsi dagli eccessi. Una corrente partita come 
movimento artistico il minimalismo si è velocemente diffuso fino a diventare un vero e proprio stile di vita, che 
promette di renderci felici e appagati./. 
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Photosophia 52 Foto Eleonora Mancini 

Victor Burgin sosteneva 
che il concettualismo 
era un attacco a quello 
che lui definiva “il 
primato della presenza”. 
Nel suo saggio L’assenza 
della presenza: 
concettualismo e post 
modernismi del 1984 
l’autore sosteneva che il 
concettualismo aveva 
permesso di cogliere un 
barlume “dell’assenza 
della presenza”, e 
dunque della possibilità 
del cambiamento.  Dal 
momento che l’assenza 
della presenza era, in 
definitiva, una faccenda 
di rappresentazione e di 
significazione, la 
fotografia era destinata 
ad assumere un ruolo 
predominante  
nell’esplorazione di quel 
tema, data l’alta 
pervasività del suo 
utilizzo sociale./. 
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Foto Raffaella Petti - Campitello Matese, Febbraio 2021 
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Foto Carmen Lalli 
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Foto Ilaria Marinelli 

Questa tesi è stata recentemente confermata da Jacques Ranciere che ha definito l’ “immagine ostensiva” 
nell’arte contemporanea come un’immagine che fornisce un significato attraverso l’assenza di qualche cosa, 
presentata come presenza ottusa; è una cosa che alla fotografia riesce molto bene.  
Ciò che nel minimalismo non può mancare è l’idea, perchè il cervello e l’occhio sono di gran lunga più 
importanti dello strumento tecnico. 

Pres. Simone di Niro 



70 Foto Donatone Genovese 
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Foto Lorenzo De Lisio 
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 Baranello, 20_01_2021 

Mi dicono che Edward 
Weston, Robert Adams e 
Ho Fan sono considerati 
fotografi minimalisti. 
Tre versioni del 
minimalismo fotografico 
sono già troppe, non vi 
pare? 
Spesso le categorizzazioni 
sono gabbie mortali! 
Bisogna togliere, rimanere 
leggeri che non significa 
superficiali, ma eliminare il 
superfluo. Una fotografia 
minimalista non la trovi 
seduta sulla panchina di un 
parco, la devi cercare sotto 
gli strati di “pubblicità” che 
la società produce per 
sottrarla all’attenzione. 
Ecco, il fotografo 
minimalista viaggia in 
destinazione ostinata e 
contraria come dice 
Fabrizio De André, sottrae 
per farti vedere. 
Non fa capriole o salti 
mortali, ti costringe a 
rallentare. 
Sia chiaro, non tutte le 
ciambelle escono non il 
buco! 

Michele Montano 
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Foto Giovanna Puntillo 
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Foto Carmine Marinaro 

INFO: Il Centro per la Fotografia Vivian Maier è un’associazione culturale nata nel 2014, un ente No Profit 
dedicato alla promozione e alla diffusione della cultura fotografica sul nostro territorio.  
Ci definiamo un centro d’aggregazione e di riferimento per lo sviluppo di ricerche e studi per l’immagine 
contemporanea. Offriamo percorsi didattici, seminari e workshop per appassionati, amatori e bambini, 
consulenza portfolio e valutazioni di progetti professionali./. 
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Foto Maria Antonietta Margiotta 
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Foto Lino Cirucci 
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Foto Lello Muzio - Neve 



78 Foto Sandro Lombardo - Morbide sinuose 
intriganti perfide 

Il nostro staff è formato da fotografi 
professionisti e da persone che hanno 
fatto della passione per la fotografia un 
percorso di vita.  
Sentiamo la necessità in questo periodo 
storico di raccogliere le nostre energie, 
esperienze e capacità in un unico progetto 
al servizio della comunità, consapevoli che 
solo nella condivisione delle diversità si 
può maturare, migliorare e crescere tutti 
insieme. 
CFC nasce con un forte desiderio di 
dialogo, collaborazione e confronto con le 
altre realtà associative locali e nazionali. 
Le nostre porte sono sempre aperte a 
chiunque abbia un progetto, un’idea, un 
suggerimento da sottoporci. 
 
Per saperne di più: 
www.facebook.com/centrofotografiavivia
nmaier  
 
www.instagram.com/cfcvivianmaier/  
 
https://twitter.com/cfcVivianMaier 
 
www.youtube.com/channel/UClAE2uwl2E
QefYbumTpvCfQ 
 
 

https://www.facebook.com/centrofotografiavivianmaier
https://www.facebook.com/centrofotografiavivianmaier
https://www.facebook.com/centrofotografiavivianmaier
https://www.facebook.com/centrofotografiavivianmaier
http://www.instagram.com/cfcvivianmaier/
http://www.instagram.com/cfcvivianmaier/
http://www.instagram.com/cfcvivianmaier/
https://twitter.com/cfcVivianMaier
https://www.youtube.com/channel/UClAE2uwl2EQefYbumTpvCfQ
https://www.youtube.com/channel/UClAE2uwl2EQefYbumTpvCfQ
https://www.youtube.com/channel/UClAE2uwl2EQefYbumTpvCfQ
https://www.youtube.com/channel/UClAE2uwl2EQefYbumTpvCfQ
https://www.youtube.com/channel/UClAE2uwl2EQefYbumTpvCfQ
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 MICHELE SPADAFORA  Photo & Video 

Pubblichiamo volentieri in questa pagina un video realizzato dal fotografo Michele Spadafora il 15 marzo 2020, 
primo giorno di chiusura per la pandemia Covid 19. Il video è stato premiato a dicembre al Tokyo International 
Foto Awards 2021, già pubblicato su Repubblica e premiato precedentemente ai concorsi International 
Photography Awards 2020 e Budapest International Foto Awards 2021. 

https://youtu.be/e4F1oJ18f9g
https://www.tokyofotoawards.jp/winners/tokyo/2021
https://www.tokyofotoawards.jp/winners/tokyo/2021
https://www.tokyofotoawards.jp/winners/tokyo/2021
https://www.tokyofotoawards.jp/winners/tokyo/2021
https://www.tokyofotoawards.jp/winners/tokyo/2021
https://www.tokyofotoawards.jp/winners/tokyo/2021
https://www.tokyofotoawards.jp/winners/tokyo/2021
https://www.tokyofotoawards.jp/winners/tokyo/2021
https://www.tokyofotoawards.jp/winners/tokyo/2021
https://youtu.be/e4F1oJ18f9g
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 ROBERTO FRISARI          Photo & Natura 

Varcare la soglia del pregiudizio: il Parco delle sculture a Villa Glori 

La bellezza salverà il mondo. Questa celeberrima frase di Dostoevskij ha forse ispirato l’installazione di opere di 
arte contemporanea all’interno di Villa Glori a Roma per superare l’ostilità degli abitanti del quartiere alla 
realizzazione nella Villa di una casa famiglia per malati di Aids.  
 
Questo intervento di assistenza (promosso e gestito dalla Caritas) collocato nel cuore di un’area verde aveva 
infatti introdotto una linea di confine virtuale tra l’area della casa famiglia (a cui si è poi aggiunto un centro 
diurno per malati di Alzheimer) ed il quartiere borghese con i suoi abitanti che frequentavano la Villa.  
Nel 1997 il Comune di Roma (assessore alla cultura era Gianni Borgna, uno dei protagonisti della rinascita civile 
e culturale della città) e la Caritas romana, con il suo fondatore e direttore don Luigi di Liegro che subì attacchi 
ingenerosi ed insulti per questo progetto, hanno allora promosso la costituzione di un parco di scultura 
contemporanea intitolato “Varcare la soglia”, che suggeriva la possibilità di sperimentare l'integrazione tra arte 
e natura, tra luogo della sofferenza e luogo della ricreazione e del riposo.  
Scrive la curatrice del parco e storica dell’arte Daniela Fonti “All’inizio è stata quasi una provocazione… Si voleva 
nuovamente assegnare all’opera d’arte la capacità di sollecitare la riflessione su problemi cruciali dell’esistenza 
di oggi… sui temi dell’emarginazione, del pregiudizio, del rifiuto di ogni ‘diversità’. Questa rimane ancora una 
soglia da varcare ”.  
Le sculture sono inserite tra i pini e gli spazi aperti delle aree verdi, fino a condurre il visitatore a entrare nel 
"recinto" della struttura di assistenza. Si tratta di un itinerario aperto alla sorpresa ed all’imprevedibilità anche 
perché le sculture non formano elementi di un sistema organizzato ed integrato nel quale le opere dialogano tra 
loro, ma singoli interventi di riflessione che sono però accomunati dallo stesso obiettivo e cioè il superamento 
del pregiudizio.  
Purtroppo una manutenzione carente ha condizionato la fruizione di questo percorso ed oggi sono visibili nel 
parco cinque sculture. Il lockdown ha dato il suo contributo al degrado perché ho visto in diverse occasioni 
persone che hanno utilizzato le lastre della scultura di Uncini come se fossero in palestra oppure bambini sotto 
gli occhi distratti degli adulti che imbrattavano alcune opere d’arte. 
 
Vediamo più da vicino le cinque sculture che si incontrano all’interno della Villa.  
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PORTA DEL SOLE di GIUSEPPE UNCINI 
Cemento armato rivestito in peperino  
Giuseppe Uncini, nato a Fabriano (Ancona) nel 1929 e morto a Trevi (Perugia), nel 2008  è stato un pioniere a 
livello internazionale nell’uso di nuovi materiali nella pratica scultorea. L’estetica del cemento e del ferro è 
divenuto il marchio distintivo del suo lavoro./. 
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Per il Parco ha realizzato una grande porta in cemento rivestita di peperino che apre le sue ante verso la 
croce eretta a Villa Glori in memoria dei caduti della grande guerra.  
Ha aderito a questo progetto perché “La ripetizione del concetto di soglia mi è stato a lungo familiare, così 
come gli archi, i muri, le paraste, le loro ombre, laddove l’apertura, la fisicità di una porta che potrebbe 
aprirsi, non sempre ci invitano ad entrare, ma a guardare oltre”./. 
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Non è un monumento vero e proprio perchè ogni monumento vive dell’enfatizzazione del tempo storico 
mentre la Porta esalta il tempo e l’ora segnata dalla proiezione dell’ombra sul viale di ghiaia. 
La massiccia presenza architettonica dialoga e si confronta con la propria ombra.  
Aggiunge Uncini “Se qualcuno riuscirà a guardare oltre “quella soglia” un contatto si sarà stabilito”. 
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LE GRANDI RUOTE di MAURO STACCIOLI  
Acciao e cemento 
Mauro Staccioli, nato a Volterra 1937 e morto a Milano nel 2018, è uno dei pionieri delle “sculture 
intervento” e cioè sculture che si pongono in stretta relazione con il luogo (inteso nella sua concezione sia 
fisica che sociale) nel quale e per il quale sono state realizzate./. 
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Le cinque grandi ruote 
collocate nel Parco 
sono composte da 
forme semplici ed 
imponenti di acciaio e 
cemento e 
costituiscono “segni 
rotolanti, dinamici 
attraversamenti della 
scansione spaziale 
geometrica, verticale, 
dei tronchi, dei pini” ha 
affermato lo scultore. 
Rispetto alla rigida 
piantumazione dei pini 
queste forme 
introducono un 
elemento di forte 
destabilizzazione 
percettiva e di 
sensibile contrappunto 
formale rispetto al 
“verde” della Villa./. 
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Tali segni non solo dinamizzano lo spazio perché si prestano a diversi punti di vista, forzando lo 
spettatore a variare continuamente la propria posizione nello spazio, ma lo sovvertono e si impongono 
su di esso seguendo una linea che, come una freccia, indica la direzione del cancello della casa famiglia. 
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LA QUIETA INQUIETUDINE  di NUNZIO 
Bronzo  
Nunzio di Stefano, nato nel 1954 a Cagnano Amiterno (Aquila), indaga le possibilità espressive e formali della 
materia e le sue interrelazioni con lo spazio e la luce, attraverso opere spesso cariche di significati metaforici.  
Le due ante socchiuse di bronzo installate nella Villa sono solcate da tagli sapienti dietro i quali trapela 
l’infinita mutevolezza del rapporto dell’uomo con la natura attraverso l’alternanza di spazi pieni e vuoti./. 
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“Così l’opera, metafora di un attraversamento, si lega per metà al cielo per l’altra alla terra, e diviene 
silenziosa e ferma testimone di questo passaggio” spiega l’autore, che aggiunge ”lavorare intorno al confine 
come spazio aperto, individuarne i bordi, renderli instabili, è un modo per costruire una nuova identità 
solidale che permetta a tutti, malgrado le differenze, di muoversi in uno spazio comune”. 
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MONADI  di PINO CASTAGNA 
Ferro e cemento  
Pino Castagna, nato nel 1932 a Castelgomberto (Vicenza) e morto a Costermano sul Garda (Verona) nel 2017, 
ha realizzato molte sculture monumentali eseguite in svariati materiali.  
Nel Parco ha inserito una imponente scultura realizzata con blocchi di cemento e ferro verticali e con spigoli 
vivi. “Monadi, unità indivisibile, numerabile, inscindibile, autonoma, unica, singolare, irripetibile, assoluta. 
Elemento primo matematico, centro di forza, elemento dell’universo. Singolarità nella pluralità. Ogni essere è 
una monade” afferma Castagna./. 
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Un blocco unitario decostruito in nervosi prismi da un’energia interna che li deforma sottoponendoli ad una 
vigorosa torsione spaziale. La materia delle monadi sembra scaturire dalle viscere della terra a seguito di un 
movimento tellurico.  
Le monadi invitano ad attraversare il loro spazio, che apparentemente potrebbe spaventare per via del 
precario equilibrio dei singoli elementi che compongono l’installazione. 
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UOMOERBA di PAOLO 
CANEVARI)  
Sagoma in tufo con terra e 
prato 
 
Paolo Canevari, nasce nel 
1963 a Roma e nel suo 
lavoro spesso utilizza 
materiali primari e semplici 
che possano testimoniare 
la metamorfosi della 
materia, la cui instabilità 
diventa sinonimo di 
apertura a diverse 
interpretazioni.    
L’uomoerba è 
un’antiscultura.  
“L’anima della scultura non 
è muretto di tufo ma il 
corpo di terra sul quale 
cresce l’erba; questa 
testimonia il passaggio del 
tempo e rimanda ad una 
riflessione fra quello che 
nasce e quello che muore” 
spiega l’autore./. 
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La sagoma umana stilizzata dell’uomoerba reagisce al passaggio del tempo, degli uomini e delle stagioni ed in 
questo senso si modifica e non sarà mai identica a sè stessa. 
“La silhouette antropomorfa è un segno costante nel mio lavoro; è una presenza costante che mi segue fin 
dall’inizio. Per me può rappresentare l’ombra di una memoria”./. 
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Non so se dopo poco più di venti anni la soglia del pregiudizio e dell’indifferenza sia stata completamente 
varcata e oltrepassata dai visitatori di Villa Glori insieme agli abitanti del quartiere. 
Il parco di sculture, nonostante gli acciacchi, ha comunque mostrato di saper resistere e può ancora ricordare le 
finalità per le quali è stato realizzato, finalità che debbono essere nuovamente sottolineate per il rigurgito 
attuale di atteggiamenti divisivi e intolleranti. 
Questo parco, unicum in tutta Roma, vuol essere un atto di denuncia e al tempo stesso di speranza.  
 



 SERGIO BARBI                  Photo & Cultura 
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LE SOFIE DELLA FOTOGRAFIA  
ovvero la filosofia dietro alle immagini 

L’Iperrealismo nella pittura e nella fotografia 
 

L'Iperrealismo è una corrente della Pittura e della Scultura nata alla fine degli anni ’60 del XX Secolo negli 
Stati Uniti, i cui artisti hanno prodotto oggetti e scene di vita quotidiana con un altissimo grado di realismo, 
utilizzando la fotografia come riferimento di base per le loro opere.  I soggetti più ricorrenti sono stati le 
figure umane, gli scenari cittadini oppure gli oggetti inanimati, descritti con uno stile spesso influenzato dalla 
pubblicità, cioè con colori aggressivi ed inquadrature fortemente concentrate sul soggetto principale, senza 
però criticare o ironizzare su di essi come invece faceva la Pop Art. 
Per poter riprodurre la realtà nella desiderata rigorosa maniera, gli iperrealisti si sono serviti di fotografie ad 
alta definizione molto ingrandite per le pitture oppure di calchi dal vivo per le sculture, in modo da 
riprodurre quanti più dettagli possibile di quello che volevano rappresentare, con una costanza e dedizione 
veramente «maniacali».  
Con il termine di Iperrealismo si indica principalmente il movimento artistico indipendente diffuso negli Stati 
Uniti e in Europa nella seconda metà del secolo scorso, considerato una versione migliorativa del 
Fotorealismo. 
 
L’esplosiva apparizione dell’Iperrealismo, nato da una costola dalla Pop Art,  ha influenzato allo stesso 
momento tutte le arti visive, ma in modo particolare  la Pittura, la Scultura e, indirettamente, la Fotografia. 
“Indirettamente” in quanto l’Iperrealismo non è stata una vera e propria corrente o un modo di fotografare 
o di post-produrre  le immagini, ma sono stati gli artisti che, per realizzare le loro opere 
“iperrealisticamente” per così dire, si sono serviti di foto ad altissima definizione molto ingrandite o di 
ripetizioni di alcuni dettagli di esse, come se fossero i diversi “pixel” di un’immagine digitale, in modo da 
ricreare il soggetto rappresentato dalla foto fino ai più minuti particolari, non visibili nella foto normale, 
rendendoli ben dettagliati e chiaramente visibili.   
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Per l’Iperrealismo viene 
indicata come data di nascita 
quella dell’apertura della  
mostra del 1964 “The Painter 
and the Photography” alla 
New Mexico University di 
Albuquerque. 
A livello internazionale 
l’affermazione della corrente 
avvenne dopo qualche anno, 
esattamente nel 1972.  
 
 

Foto Henry de Guzman 

https://www.pexels.com/it-it/@henry-de-guzman-72935623
https://www.pexels.com/it-it/@henry-de-guzman-72935623
https://www.pexels.com/it-it/@henry-de-guzman-72935623
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La parola Iperrealismo è stata 
invece  coniata dal gallerista 
Isy Brachot nel 1973. Fu infatti 
questa la parola che lui usò 
come titolo della mostra di 
quadri esposta nella sua 
galleria di Bruxelles con le 
opere di tutti i maggiori 
esponenti del movimento 
fotorealista americano ed 
europeo, prendendola dalla 
lingua francese, e cioé 
"Hyperréalisme". 

Foto Henry de Guzman 

https://www.pexels.com/it-it/@henry-de-guzman-72935623
https://www.pexels.com/it-it/@henry-de-guzman-72935623
https://www.pexels.com/it-it/@henry-de-guzman-72935623
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Tra i pittori più famosi dell’Iperrealismo si ricordano gli americani Richard Estes, Chuck Close e Gottfried 
Helnwein  e, per la scultura, Carole Feuerman, ma moltissimi sono stati gli artisti che hanno “sposato” il 
Fotorealismo prima e l’Iperrealismo poi. 
Attraverso qualche esempio delle loro opere vedremo di farci un’idea delle caratteristiche salienti 
dell’Iperrealismo. 
Per chi fosse interessato, maggiori dettagli e le biografie degli Artisti possono essere trovate su  Wikipedia e sui 
siti di cui alcuni link sono riportati alla fine di questo articolo. 

Foto Mike Dargas 
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Richard Estes  

Richard Estes viene considerato uno dei fondatori, verso la fine degli anni '70, del movimento fotorealista 
internazionale. Dipinse soprattutto paesaggi urbani caratterizzati da molti dettagli e  così precisi nella 
realizzazione da sembrare fotografie. 
Comunque, anche se ci sono stati dei cambiamenti di stile negli anni, la peculiarità di Richard Estes è stata 
quella di utilizzare le fotografie e rendere l’opera così dettagliatamente dipinta che a prima vista è difficile 
distinguere se sia stata realizzata con pennelli e colori o sia  una normale fotografia.  Oltre a Foto-realismo, la 
terminologia usata per definire la sua pittura è stata molteplice: Iperrealismo, Realismo Radicale, Neo-
realismo, Superrealismo e “Realismo sharp focus”. Quest’ultima definizione lo accomuna e lo integra nella 
omonima corrente dell’arte fotografica. 

Foto 

Richard Estes – Metropolitana di New York, 
courtesy di Marlborough Gallery,  New York 

Richard Estes – Dipinto Iperrealistico 



Photosophia 52 

Richard Estes – Dipinto Iperrealista  
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Paul Cadden 
 
 
Uno dei più conosciuti pittori/fotografi dell’Iperrealismo è stato Paul Cadden, il cosiddetto "fotografo a 
matita" . E’ stato lui il disegnatore che si dedicò a riprodurre a mano fotografie in primo piano con un livello 
di dettaglio incredibile. Le innumerevoli rughe sul volto di una donna, le goccioline d'acqua o anche lo sbuffo 
di fumo che fuoriesce da una sigaretta, tutto nei ritratti di Cadden appare assolutamente reale, anzi 
“iperreale” visto che le differenze tra il quadro e la fotografia sono impercettibili.  
Paul Cadden stesso ha affermato: "Questo stile iperrealista si concentra molto di più sui dettagli e sui 
soggetti raffigurati. Sculture e dipinti iperrealisti non sono rigorose interpretazioni di fotografie, né sono 
illustrazioni letterali di una particolare scena o di un soggetto. Invece utilizzano elementi aggiuntivi, spesso 
sottili, per creare l'illusione di una realtà che non esiste o non può essere vista dall'occhio umano. Inoltre, si 
possono incorporare elementi tematici emotivi, sociali, culturali e politici come un'estensione dell'illusione 
visiva; insomma una visione diversa rispetto alla scuola, più vecchia e considerevolmente più letterale, del 
fotorealismo" (da Wikipedia alla voce “Iperrealismo”). 
 
Paul Cadden è nato a Glasgow in Scozia (GB) nel 1964 . Ha sempre amato disegnare, sin dalla giovanissima 
età. Ha completato i suoi studi al Glasgow College of Building and Printing, specializzandosi in “Print Design 
and Illustration” Attualmente lavora nel suo Studio a Glasgow. In media Cadden impiega da 2 a 6 settimane 
per completare una delle sue opere. Il prezzo medio di una delle sue opere si aggirava (prima del COVID) sui 
20.000 Dollari (circa 15.000 €).  

Paul Cadden al lavoro di un opera iperrealista Paul Cadden – Disegno a 
matita 
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Paul Cadden –  The Cold Wave - L’ondata di freddo  https://www.facebook.com/paulcadden.co.uk/mentions  

 

https://www.facebook.com/paulcadden.co.uk/mentions
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Chuck Close 
 
Non tutti gli artisti di questo movimento si sono serviti delle tecniche 
fotografiche per riprodurre alla perfezione la realtà.   Chuck Close, per 
esempio, nei suoi ritratti ha utilizzato intenzionalmente fotografie 
sfocate oppure ha assemblato volti sulla tela accostando tante piccole 
tessere di colore come se creasse un mosaico. Con questo metodo è 
riuscito a rappresentare le espressioni di volti anche senza riprodurne 
esattamente le sembianze fisiche. I volti erano rappresentati 
frontalmente e con uno sguardo vacuo ed inespressivo che celava 
l'anima della persona ritratta. Nel dipinto "Robert", ad esempio, ogni 
minuscolo tocco di colore è inserito in ciascun quadrato di una griglia che 
ne contiene 104.072. Variando la densità del colore e intervenendo 
decine di volte in ogni singola celletta, l'artista ha ottenuto spettacolari 
effetti di illusionismo pittorico come nella resa dei capelli, della pelle, del 
gilet di lana lavorato a maglia. 
Chuck Close iniziò con l’Astrattismo per poi abbracciare quello che 
sarebbe diventato il suo stile caratteristico: il Fotorealismo. Fu lui ad 
inventare in questa fase il processo di assemblaggio di molte foto 
scattate con la Polaroid per ricreare il soggetto delle foto in una tela di 
grandi dimensioni. Close chiamò questo processo “lavoro a maglia”. 
Dopo Yale ha studiato presso l’Accademia di Belle Arti di Vienna 
(Austria).  

Chuck Close – (Da Wikipedia) 

Ritornato negli Stati Uniti, ha insegnato Arte presso l’Università del Massachusetts e continuato a dipingere, 
rifiutando i canoni dell’Espressionismo astratto e iniziando a ritrarre con i suoi metodi e processi personali 
personaggi illustri (tra i quali i Presidenti Clinton ed Obama). Ha vinto numerosissime onorificenze e premi, 
diventando uno dei maggiori artisti contemporanei e paladino del Fotorealismo/Iperrealismo, sempre però 
ricercando e sperimentando soluzioni, tecnologie e materiali diversi. Da una sua ricerca di utilizzazione 
dell’aerografo per la realizzazione delle sue tele giganti sono state sviluppate le stampanti a getto di inchiostro. 
Riassume la sua arte la frase da lui stesso detta: “Mi affascina il gioco continuo fra artificiale e reale, tra la piattezza 
della superficie e la plasticità del volto ritratto”.  
Tra le sue ultime ricerche va ricordato il suo ritorno all’utilizzo del  “Dagherrotipo”, quasi una chiusura del cerchio 
nella Storia della Fotografia. Nell’immaginario collettivo, Close non è un pittore che usa la fotocamera né un 
fotografo che completa la post-produzione della sua foto con la replica all’infinito della foto stessa integrata 
dall’uso dei colori e dei pennelli, ma è un genio che ha fatto della Pittura e della Fotografia un’unica espressione 
artistica: quella iperrealistica.  
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Foto 

Chuck Close 
Uno degli ultimi 

autoritratti  
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Gottfried Helnwein 
 
Un altro pittore, l’austriaco Gottfried Helnwein, è stato uno dei pilastri 
dell'Iperrealismo. Lo scopo principale dei suoi lavori è stata la provocazione, 
scatenata con immagini forti e sconvolgenti. In particolar modo egli ha voluto 
denunciare i continui e diffusi abusi sugli innocenti. E’ con questo obiettivo che i 
soggetti più rappresentati da lui sono stati i bambini (bambini soldato o vittime di 
violenza, pedofilia, guerra, povertà ecc.). I suoi dipinti sembrano vere e proprie foto, 
caratterizzate da tanti dettagli (fino ai ricami e cuciture dei vestiti). Una caratteristica 
di molti suoi dipinti è la pelle molto bianca del soggetto, in contrasto con il sangue 
presente sul viso e sul resto del corpo. 

Nel 2013,  250 000 Visitatori hanno visto la 
retrospettiva Helnwein al Museo Albertina di Vienna 

2021 – Mostra Biblioteca Marciana di Venezia  
Gottfried Helnwein - Quel bagliore silenzioso 
  

Gottfried Helnwein (Vienna, 8 ottobre 1948) è un pittore, fotografo, scenografo e “performance artist” 
austriaco di origine irlandese. 
I suoi primi lavori consistono soprattutto di iper-acquarelli realistici, che raffigurano bambini feriti, come pure 
esibizioni spesso con bambini in luoghi pubblici. Helnwein è un artista concettuale, che si occupa principalmente 
di psicologia e ansia sociale, questioni storiche e argomenti politici. Per questo motivo il suo lavoro è spesso 
considerato provocatorio e polemico. Ha lavorato come pittore, disegnatore, fotografo, muralista, scultore e 
”performance artist”, usando una vasta varietà di tecniche e mezzi. Helnwein è anche conosciuto per aver 
progettato i palcoscenici e disegnato i costumi per teatro, balletto e produzioni operistiche. Fra queste la 
Staatsoper Hamburg, la Volksbühne di Berlino e l'Opera di Los Angeles. 
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Gottfried Heinwein – Alba (2012)  
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Carole A. Feuerman 
 
Carole A. Feuerman (nata nel 1945) è una artista scultrice americana che ha scelto l’iperrealismo come 
riferimento artistico delle sue molteplici opere. La Feuerman utilizza una varietà di supporti tra cui resina, 
marmo e bronzo. Ha esposto le sue opere in mostre d’arte moderna  presso lo Smithsonian Institute 
(USA), il National Portrait Gallery di Londra  e il Palazzo Strozzi a Firenze. 
La Feuerman è cresciuta a New York. Ha frequentato la School of Visual Arts di New York City ed ha 
iniziato la sua carriera come illustratrice. Prima del suo successo, si è fatta chiamare Carole Jean e ha 
lavorato come illustratrice per il New York Times ed ha creato copertine di album per Alice Cooper e i 
Rolling Stones . Durante gli anni '70 ha iniziato a sperimentare diversi tipi di media. Assunta poi dal 
National Lampoon  ha creato la scultura "Nose to the Grindstone" che è stata utilizzata come copertina 
del numero di novembre 1975. 

The Midpoint – Scultura Iperrralistica di Carole A. 
Feuerman – Esposta alla Biennale di Venezia 
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L’Iperrealismo nella fotografia 
Può essere identificato come riferimento ideologico sia della fotografia stessa nella sua totalità che in una 
delle sue correnti, quella sorta come corrente secondaria  del Realismo fotografico. Tuttavia questa 
corrente o “avanguardia” o scuola come si direbbe in altre Arti o Discipline ha avuto, se non una 
esistenza e durata completamente indipendenti dall’ Iperrealismo della pittura, sicuramente un’antitetica 
valutazione dei critici “puristi” da un lato e degli amanti della fotografia dall’altro lato, che ha lasciato una 
scia di polemiche e di risse verbali ancora oggi esistente tra gli stessi critici e  quelli che oggi verrebbero 
chiamati “orienter” a riguardo della sempre più accesa e nuova polemica: “Ma è  l’Iperrealismo vera 
arte?” assieme alla più vecchia, “E’ tutta  la Fotografia vera arte?”. 
Rimandando la trattazione di questa polemica ad un successivo articolo di questa rubrica, preferiamo ora 
solo individuare gli aspetti comuni e quelli che differenziano l’Iperrealismo nell’arte pittorica 
dall’Iperrealismo nella fotografia o della loro fusione in un’unica espressione artistica. 
 

L’iperrealismo nella pittura 
Può essere ben definito dalla “Definizione” che lo contraddistingue dalle altre correnti e che può essere 
così riassunta:  “ Il vero più vero del vero “ o, in altre parole, dato che il vero non lo si può più attingere 
dalla realtà perché ormai tutto è diventato troppo veloce,  allora,  solo bloccando il flusso, si riesce a 
cogliere il vero. Gli iperrealisti, quindi, dipingono lo spirito del flusso delle immagini, come se dicessero: 
“mi metto in mezzo al flusso per un attimo e lo blocco “. Ma anche una qualsiasi semplice foto può essere 
identificata in questa definizione, in quanto per molte fasi dell’Iperrealismo nella Pittura, a partire dalla 
prima, si può dire che con una foto fermiamo il tempo e fissiamo l’immagine della realtà proprio in quel 
momento. Però, in qualsiasi modo proviamo a ripetere l’operazione e a scattare un altra foto identica a 
quella precedentemente scattata, questo non è più possibile perché  sicuramente qualcosa nel frattempo 
è cambiato. 
Chiamata anche Superrealismo, Realismo Radicale,  Realismo Fotografico, oppure Iperfotografismo, Arte 
Iperrealista ed Arte Iperreale, l'Iperrealismo propone una riproduzione meccanica, spesso a partire dalla 
immagine fotografica ingrandita, dell'oggetto reale, ottenendo una visione che va al di là della realtà, 
stravolgendola o sottolineandola.  
Le opere possono essere eseguite, con le tecniche e gli strumenti più disparati, dall'acquerello alla matita, 
agli acrilici ecc... La tecnica è così perfetta ed i particolari talmente nitidi da evocare nell'opera la 
nitidezza di un'immagine fotografica fino al punto di confonderla con essa, anche se il quadro è eseguito 
con colori e pennelli.  
In definitiva si può concludere con la constatazione che, mentre il fotorealismo emula la fotografia 
analogica, l'iperrealismo  utilizza le immagini digitali e si basa su di esse per creare un nuovo senso della 
realtà. Pitture e sculture iperrealiste mettono lo spettatore davanti a questa nuova rappresentazione 
della realtà con l'illusione di immagini manipolate ad alta risoluzione ed ancor più meticolosamente 
completate, basandole su fotografie scattate in modi canonici ma ancora più definite di queste, almeno 
come impressione visiva. 
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Le fotografie e le immagini presenti in questo articolo, nel rispetto del diritto di autore, vengono riprodotte 
per finalità di critica e discussione ai sensi degli articoli 70 comma 1 bis e 101 comma 1 della Legge 633 
1941 e non sono utilizzate per fine di lucro. 
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•  L’Arte Moderna di Carlo Giulio Argan – Uscita a fascicoli per il Corriere della Sera (1990) per  tutte le voci 
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https://arthive.com/it/artists/62536~Richard_Estes 
 
•Per Paul Cadden 
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La fotografia di guerra 

Continua il percorso attraverso la 
storia della fotografia, iniziato 
con il numero 48; in questo 
numero tratteremo un genere 
fotografico che si sviluppò a 
partire dalla seconda metà del 
1800 finalizzato sia 
all'informazione ma anche a 
manipolare l'opinione pubblica, 
attraverso la documentazione 
fotografica dei numerosi conflitti 
che afflissero e affliggono ancora 
oggi il mondo.  
Per la sua natura documentale 
ma anche per limitare le 
eventuali manipolazioni, la 
fotografia di guerra in 
particolare, deve essere vista 
assieme ad altre fonti storiche; le 
immagini vanno incrociate con le 
notizie ricavate dagli archivi, con i 
reperti e le osservazioni raccolte 
nei teatri di guerra. Va tenuto in 
considerazione, ad esempio, che 
durante la Prima guerra mondiale 
l’uso degli apparecchi fotografici 
fu massicciamente impiegato a 
fini divulgativi e propagandistici e 
va sottolineato che la censura 
condizionò la diffusione delle 
notizie a livelli mai raggiunti 
prima di allora. 

Foto Roger Fenton – Guerra in Crimea  1853 - 1856 
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Prima guerra mondiale - soldati in trincea 

La censura fu talmente forte al punto che, i soldati che allora utilizzavano macchine fotografiche, non potevano 
inviare immagini, per il timore di rivelare gli spostamenti delle truppe, o altri elementi che potessero nuocere 
allo svolgimento delle operazioni militari. Sappiamo che le crude scene delle trincee, con i loro caduti, non erano 
ammesse come non era ammesso fotografare i cadaveri.  
Praticamente, la stragrande maggioranza delle “concessioni” accordate al soldato in ambito fotografico, erano i 
ritratti personali e scene di vita collettiva con i commilitoni. Questi quadretti – attentamente vigilati – erano 
ovviamente concepiti allo scopo di rincuorare i familiari e le fidanzate che, trepidanti, aspettavano notizie dei 
loro congiunti impegnati al fronte. 
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Prima guerra mondiale – protezione dai gas asfissianti 

La maggior parte delle fotografie a noi pervenute effettuate dai soldati, erano opera di persone che, oltre alla 
disponibilità economica per l’acquisto della macchina fotografica e della pellicola, possedevano una istruzione 
superiore alla media, erano, per lo più, graduati e ufficiali. Alle reclute meno abbienti si rivolgevano invece i 
fotografi militari professionisti abilitati a lavorare all’interno delle singole unità che, con il loro banco ottico, 
eseguivano il ritratto con la divisa come ricordo. Accanto alle figure già descritte, c’erano poi i fotografi che 
operavano per conto dei giornali. Queste figure erano definite reporter di guerra, professionisti che 
provvedevano a tenere informati coloro che restavano a casa, erano fotografi di grande esperienza con grandi 
capacità di sintesi poiché, con poche immagini, dovevano far rivivere quell’avvenimento nella fantasia di chi 
leggeva il giornale. Anche loro, comunque, erano soggetti all’inflessibile censura imposta dallo Stato, 
comprensibilmente preoccupato da ciò che poteva essere negativo per il morale dei cittadini e per lo svolgersi 
del conflitto. Il compito primario dei corrispondenti di guerra era quello di dipingere soldati entusiasti, impavidi 
e fiduciosi nella vittoria finale. Esisteva poi la figura del fotografo legata alle operazioni militari, essi erano 
inquadrati a tutti gli effetti come combattenti.  
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In alto Prima guerra mondiale – operatore 

fotografo a bordo dell’aereo 

La fotografia ebbe un peso non 

certo secondario nel conflitto, i 

ricognitori si alzavano in volo 

ogni giorno e la quantità di 

fotografie scattate nelle zone 

operative era impressionante; 

migliaia e migliaia di immagini 

che davano indicazioni allo Stato 

Maggiore sugli spostamenti del 

nemico sul terreno. Gli aerei da 

ricognizione, sempre aerei 

biposto, oltre al pilota 

accoglievano anche il fotografo, 

la macchina fotografica era 

piuttosto pesante, simile ad un 

banco ottico.  

È singolare ricordare che 

durante la Grande Guerra, pure 

il piccione svolgeva mansioni di 

fotografo, attraverso un 

minuscolo apparecchio 

fotografico fissato al petto del 

pennuto che scattava foto del 

campo di battaglia. 
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Molti furono gli apparecchi 

fotografici usati dai vari eserciti 

nel primo conflitto mondiale, 

quello più famoso fu la Kodak 

Pocket nota come «la macchina 

fotografica del soldato».  

A destra un manifesto 

pubblicitario dell’importatore 

italiano della Kodak di quel 

tempo. Si trattava di un 

apparecchio portatile e 

abbastanza robusto dato l’uso a 

cui era destinato.  

  

Vest Pocket Kodak prodotta in U.S.A. (1912-1926) 

Già nel primo conflitto mondiale la fotografia di guerra dei primi albori raggiunge una sua maturità espressiva 

ottenendo risultati qualitativamente e tecnicamente molto validi; nasce il fotoreportage, una rete basata sui 

Fotografi free-lance, le Agenzie, i Giornali; i fotografi distribuiscono le foto alle Agenzie che a loro volta le 

trasmettono ai giornali. Ma bisognerà aspettare gli anni ’30 per fare affermare il concetto del fotografo di 

reportage come autore e artista a tutti gli effetti che firma i suoi lavori fotografici. Furono Robert Capa con i 

colleghi della Magnum ad aprire il dibattito sulla figura del fotoreporter e sulla sua autonomia di espressione.  



Nel prosieguo degli anni il fotogiornalismo assume sempre maggiore rilevanza grazie anche alle innovazioni 
tecnologiche che si presentarono, quali la fotografia a colori e le fotocamere più maneggevoli e performanti. 
Nel 1936 fu la guerra civile spagnola ad essere al centro della narrazione contrapponendo, come avveniva sui campi 

di battaglia, i franchisti ai repubblicani ma il conflitto che più degli altri ebbe la maggiore presenza giornalistica (oltre 

3000 inviati) fu la Seconda guerra mondiale ove i fotogiornalisti fissarono con le loro fotocamere immagini di 

straordinaria intensità su tutti i teatri di guerra. Negli anni successivi si susseguirono altri conflitti dal Vietnam a 

Cipro, poi il Libano, l’Ulster dove reporter e fotografi documentarono in diretta ogni istante di questi conflitti. 

Vennero poi gli anni 2000 che segnarono una nuova era, quello delle «new war», dove le immagini fotografiche 

furono affiancate dalla narrazione televisiva che provocò una lenta perdita di importanza della figura del fotografo 

professionista come era stato inteso fino ad allora, complice anche la disponibilità di   una grande abbondanza di 

immagini e notizie: si va quindi alla ricerca della notizia e dell’immagine spettacolare. 

Per concludere questa prima parte, per dare l’idea della vita di un fotoreporter di guerra, è significativa l’intervista 

di non molto tempo fa, ad un noto freelance che affermava tra l’altro: ”Entri ed esci dalle follie del mondo di 

continuo. Il giorno prima sei seduto con i tuoi cari a guardare la televisione e il giorno dopo ti ripari dalle schegge di 

una bomba mentre intorno a te i feriti urlano di dolore. E prima che tu li possa aiutare li devi fotografare”. 

La fine della guerra civile spagnola 
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In alto un laboratorio mobile di Roger Fenton, in basso 
Roger Fenton, primo reporter di guerra. 

Un po’ di storia… 

Il primo reportage riconosciuto dalla storia fu realizzato 
nel 1849 ad opera del pittore-fotografo Stefano Lecchi, 
che riprese i luoghi che, a Roma, furono teatro degli 
scontri tra Francesi, le forze papaline e sostenitori della 
Repubblica, sono le prime immagini in assoluto di un 
conflitto, le prime che testimoniano un avvenimento di 
cronaca.  
Nel 1853 Roger Fenton considerato come il primo 
reporter di guerra della storia, con le sue immagini 
racconta la Guerra di Crimea (1853 – 1856) allo scopo di 
fornire documentazioni indiscutibili a sostegno di una 
guerra fondamentalmente avversata dall’opinione 
pubblica. Fenton fotografava la guerra con il fine di 
difendere la politica del suo paese, evitando quindi di 
mostrare gli aspetti più spaventosi della stessa. Le sue 
foto riuscirono a rendere accettabile all’opinione 
pubblica inglese la spedizione in Crimea.  
Fenton, offertosi volontario per questa impresa, costruì 
un vero e proprio carro fotografico che gli permetteva di 
trasportare tutta l’attrezzatura necessaria, fotografò le 
truppe alleate dal marzo al giugno 1885, quando fu 
costretto a tornare in patria per aver contratto il colera. 
Una volta rientrato, fu trattato come un eroe e fu 
ricevuto anche dalla Regina Vittoria. Durante il soggiorno 
in Crimea, Fenton realizzò immagini di diverso genere: 
capi politici e militari delle forze alleate, paesaggi, vere e 
proprie scene di battaglia ma la particolarità delle 
fotografie scattate da Fenton in Crimea è la totale 
assenza della morte.  
Il suo lavoro fu ultimato dai fotografi Felice Beato 
e James Robertson, che fotograferanno la guerra con 
maggiore realismo seppur con la stessa finalità 
propagandistica a favore dell’Inghilterra e lo stesso 
avvenne anche con i conflitti in Medio ed Estremo 
Oriente (come la Guerra dell’oppio in Cina del 1856). 
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Anche in America la Guerra Civile o Guerra di Secessione, venne ripresa dai fotografi Mathew B. Brady, Alexander 
Gardner e Timothy O’Sullivan i quali, con grande realismo, testimoniarono gli orrori della guerra fotografando 
anche i corpi senza vita dei soldati rimasti sul terreno dopo le battaglie.  
Nella storia del Sud America la guerra più letale fu la Guerra del Paraguay del 1865-1870, la prima ad essere stata 
documentata fotograficamente.  
La seconda guerra anglo-afghana del 1878–1880 fu fotografata da John Burke che viaggiava al seguito delle truppe 
britanniche, la presenza dei fotografi era nata come un’impresa commerciale per vendere album di fotografie di 
guerra. 

Guerra di seccessione americana 
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Robert Capa – Sbarco in Normandia 

Nel 20° secolo, tutti i principali conflitti sono stati fotografati da professionisti e alcuni di loro hanno sacrificato la 
propria vita, tra cui Robert Capa, presente nella Guerra civile spagnola, nella Seconda guerra sino-giapponese, 
nel D-day con lo sbarco in Normandia, nei conflitti negli anni '50 fino alla sua morte in Indocina ucciso da una 
mina nel maggio 1954. Il fotoreporter Dickey Chapelle fu ucciso da una mina in Vietnam, nel novembre 1965. La 
famosa foto della bandiera alzata su Iwo Jima nel 1945 fu scattata dal fotoreporter Joe Rosenthal.  
La fotografia dava la possibilità di mettere in circolazione una grande quantità di immagini producendo, negli 
ultimi anni, la saturazione del mercato riducendone quindi il valore; nonostante ciò, i fotoreporter continuano ad 
essere presenti nei conflitti in tutto il mondo. 
La fotografia di guerra è diventata molto più pericolosa con il terrorismo; durante i conflitti armati, nella guerra 
in Iraq, 36 tra fotografi e operatori di ripresa, sono stati rapiti o uccisi durante il conflitto dal 2003 al 2009.  
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Le foto più simboliche che hanno raccontato le guerre. 

Sono moltissimi i fotografi di guerra che dagli inizi ai nostri giorni hanno raccontato le guerre, ognuno ha lasciato 
una propria impronta, qualcuno ha sacrificato la propria vita sul campo di battaglia. Tentare di fare un elenco 
dei più famosi si rischia di dimenticarne qualcuno e poi diventerebbe un elenco lunghissimo. Preferiamo quindi 
concentrarci sulle fotografie più famose, su quelle che hanno lasciato un segno e che sono state fortemente 
simboliche di quel conflitto. 
Nella guerra di Crimea la foto più importante della raccolta fu intitolata The Valley of the Shadows of Death (La 
valle dell'ombra della morte) nella quale è rappresentata una valle distrutta e deserta disseminata da palle di 
cannone. Questo luogo fu così tristemente  famoso perché proprio qui l'esercito britannico ebbe sovente la 
peggio contro quello russo. Fenton volle provare come la sola rappresentazione di luoghi desolati e distrutti 
potesse comunque trasmettere gli orrori e gli strazi di una guerra senza ricorrere a immagini di morte o di 
combattimenti. 
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Guerra di Secessione americana - Corpi senza vita e luoghi resi irriconoscibili dalla guerra furono i soggetti 
preferiti da O'Sullivan e che lo resero uno dei più grandi fotografi di guerra mai esistiti. 
Timothy O'Sullivan è considerato uno dei più grandi fotografi di guerra grazie soprattutto al suo reportage 
riguardante la guerra di secessione americana; questo conflitto fu molto importante nella storia della fotografia 
poiché fu il primo ad essere documentato in diretta dando così l'idea di che cosa fosse realmente una guerra e 
cosa causasse. 
 

Compagnia C della 41a fanteria di New York prima della seconda battaglia di Bull Run a Manassas, Virginia 

https://en.wikipedia.org/wiki/Timothy_H._O'Sullivan
https://en.wikipedia.org/wiki/Timothy_H._O'Sullivan
https://en.wikipedia.org/wiki/Timothy_H._O'Sullivan
https://en.wikipedia.org/wiki/Timothy_H._O'Sullivan


Photosophia 52 121 

Robert Capa è considerato il più grande fotografo di guerra di tutti i tempi. Documentò quasi tutti i maggiori 
conflitti del '900 fino alla sua morte in Indocina avvenuta il 25 maggio 1954 a causa di una mina antiuomo. Molte 
furono le spedizioni di guerra a cui prese parte ma sicuramente due tra queste lo resero famoso: la Guerra civile 
spagnola e la Seconda guerra mondiale. 
A soli 22 anni, nell'agosto del 1936, corse in Spagna per documentare in prima linea la Guerra civile spagnola. È 
proprio qui che realizzò la sua foto più celebre, quella che è alla base del suo mito. Nei dintorni di Cordoba, Capa 
riuscì a cogliere il momento esatto in cui un soldato venne colpito da una pallottola, stando dunque per cadere a 
terra esanime. La foto fu pubblicata dal settimanale francese Vu e successivamente da Life diventando così una 
delle icone del Novecento.  

Robert Capa – Il Miliziano 
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Joe Rosenthal (1911 – 2006), fotografo statunitense, fu un inviato da parte della AP (Associated Press) durante la 
Seconda guerra mondiale. La sua fotografia più apprezzata fu sicuramente Raising the Flag on Iwo Jima nella quale 
sono ritratti 6 soldati americani intenti ad issare la bandiera degli Stati Uniti d'America sulla sommità del monte 
Suribachi ad Iwo Jima, appena conquistata alla guarnigione giapponese. 
Questa immagine fu considerata un'icona di patriottismo e di vittoria e fu proprio grazie a questa che Joe 
Rosenthal vinse, nel 1945, il Premio Pulitzer per la fotografia. 
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Un marinaio 

americano bacia 

appassionatament

e un' infermiera a 

Times Square 

durante i 

festeggiamenti per 

la vittoria definitiva 

degli americani sul 

Giappone. Alfred 

Eisenstaedt ha 

ammesso di aver 

chiesto ai due 

soggetti di mettersi 

in posa, ma la 

fotografia è 

rimasta un simbolo 

della felicità degli 

americani per la 

fine della Seconda 

Guerra Mondiale.  

Alfred Eisenstaedt 
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Larry Burrows nacque a Londra nel 1926, fu inviato in Vietnam per documentare la Guerra del Vietnam (1961-
1975). Comunicò al mondo,  con i suoi scatti, la sofferenza oltre che l'eroismo dei soldati americani.  
Il sergente Jeremiah Purdie (al centro con un benda intorno alla testa) protende le mani verso un compagno di 
guerra ferito ormai ricoperto fino al volto da fango. In una sola foto possiamo vedere tenerezza e terrore, 
desolazione e unità. Foto come questa contribuirono alla protesta da parte del popolo americano contro questa 
guerra. 
 

https://en.wikipedia.org/wiki/Larry_Burrows
https://en.wikipedia.org/wiki/Larry_Burrows
https://en.wikipedia.org/wiki/Larry_Burrows
https://en.wikipedia.org/wiki/Larry_Burrows


Photosophia 52 125 

Il volti emaciati, gli sguardi persi, i famigerati vestiti a righe fotografati attraverso il filo spinato dalla fotografa 

Margareth Bourke-White durante la liberazione dei prigionieri ebrei dal campo di concentramento di 

Buchenwald.  
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Un soldato americano 

vittima di shock da 

bombardamento; quest' 

immagine è diventata 

simbolo del sacrificio di 

un'intera generazione di 

giovani americani mandati a 

combattere dall'altra parte 

del globo.  

Foto Don McCullin 
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Bibliografia delle fonti consultate 

https://www.wikiwand.com/it/Fotografia_di_g

uerra 

https://www.grandi-

fotografi.com/home/hashtags/fotografiadiguer

ra 

https://www.artesvelata.it/fotografi-guerra/ 

https://www.ilfotografo.it   (Fotogiornalismo di 

guerra: per ricordare che il mondo è anche un 

inferno) 

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

Le fotografie e le immagini presenti in questo 

articolo, nel rispetto del diritto d’autore, 

vengono riprodotte per finalità di critica e 

discussione ai sensi degli artt. 70 comma 1 bis e 

101 comma 1 Legge 633/1941 e non sono 

utilizzate per fini di lucro. 

Questa fotografia, che ritrae il "fungo 
atomico", è stata scattata dal 
bombardiere che sganciò la bomba 
atomica su Nagasaki, il 9 agosto 1945. 
E' entrata nella storia per la sua 
capacità di rappresentare la forza 
distruttiva dell' uomo e della guerra.  
Il mondo entrava nell’era nucleare. 
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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 spesso estraniante dove l’essere umano perde 
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: video, testi, foto, musica 
o altro.  
Per ulteriori informazione scrivici. 
Associazione Culturale Photosophia 

   

  MANIFESTO                         Photosophia®  
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