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L'Obiettivo come Specchio 
 Indagare il nostro tempo tra  crisi e creazione 
 
 C'è un'urgenza intrinseca nella fotografia, una capacità di fermare il tempo che, paradossalmente, 
ci spinge a riflettere sul suo inesorabile scorrere. Nel nuovo numero di Photosophia, abbiamo 
voluto esplorare proprio questa dualità, focalizzandoci su come l'obiettivo fotografico diventi uno 
specchio non solo del mondo che ci circonda, ma anche delle più profonde inquietudini e delle più 
fulgide speranze dell'animo umano. 
 
Le immagini di Sebastião Salgado, recentemente scomparso, con la loro potenza visiva e la loro 
cruda bellezza ci interrogano, senza sconti, sul tema del cambiamento climatico. Le sue serie 
fotografiche, veri e propri affreschi dell'Antropocene, ci mostrano la devastazione ambientale con 
una dignità che eleva il grido della natura a monito universale. Le foreste che bruciano, i ghiacciai 
che si ritirano, le popolazioni sfollate dalla siccità o dalle inondazioni: Salgado non si limita a 
documentare, ma ci forza a confrontarci con le conseguenze delle nostre azioni, rendendo tangibile 
l'urgenza di un'azione collettiva. Le sue fotografie non sono solo esteticamente impeccabili; sono 
un'invocazione, un appello alla nostra coscienza, ricordandoci che la bellezza del nostro pianeta è 
fragile e la sua distruzione è una perdita incalcolabile per l'intera umanità. 
 
Ma la fotografia è anche un potente strumento di espressione personale, un mezzo per dare voce a 
ciò che altrimenti rimarrebbe indicibile. Pensiamo a tutti  quei fotografi che utilizzano la fotografia 
per esorcizzare un disagio, per elaborare traumi, paure o semplicemente per dare forma ai propri 
paesaggi interiori, come Mario Giacomelli e molti altri. La macchina fotografica diventa allora un 
filtro, una barriera protettiva e al tempo stesso un ponte verso il mondo esterno. In questo senso, 
la fotografia si rivela un atto terapeutico, una forma di catarsi che trasforma il dolore in arte, la 
vulnerabilità in forza espressiva. È la capacità di mostrare il proprio io più profondo senza 
necessariamente rivelarlo, creando immagini che risuonano con le esperienze universali 
dell'esistenza./ . 
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In questo contesto, non potevamo non dedicare ampio spazio a Frida Kahlo, la cui mostra qui a 
Roma, visitabile fino a luglio 2025, continua a incantare e commuovere. Sebbene non fosse una 
fotografa in senso stretto, la sua vita è stata essa stessa un'opera d'arte, documentata da 
innumerevoli scatti che ne hanno catturato l'intensità, la sofferenza e la straordinaria resilienza. Il suo 
rapporto con l'immagine, con l'autoritratto in particolare, è intrinsecamente legato alla sua 
condizione fisica ed emotiva. Frida usava il pennello come altri usano l'obiettivo, per investigare il 
proprio corpo martoriato e la propria anima tormentata, trasformando il dolore in una forma di 
resistenza e di autoaffermazione. La sua capacità di trasformare la propria esperienza in un linguaggio 
universale la rende una figura imprescindibile per chiunque voglia comprendere il potere dell'arte di 
trascendere i limiti del corpo e della mente. 
 
Per le interviste impossibili, la rubrica di Gianni Amadei che con questo numero si avvia alla 
conclusione,  abbiamo avuto il privilegio di condurre un'intervista immaginaria con Pablo Picasso. 
Immaginare un dialogo con un gigante come lui ci ha permesso di esplorare la sua visione dell'arte, la 
sua incessante ricerca di nuove forme espressive e il suo rapporto con l'immagine in un'epoca di 
profondi cambiamenti. Quale impatto ha avuto la fotografia nel realizzare le sue opere? Come ha 
visto l'uso dell'immagine non solo per rappresentare il reale, ma per decostruirlo, manipolarlo, 
reinventarlo? Le sue risposte ipotetiche, intessute nella sua proverbiale saggezza e nella sua 
irriverente genialità, offrono spunti preziosi sulla fluidità dell'arte e sulla sua capacità di adattarsi e 
trasformarsi. 
 
Mi piace affermare che questo numero di Photosophia è un invito a guardare oltre la superficie, a 
usare l'obiettivo ς reale o metaforico ς per scavare a fondo nelle questioni che ci definiscono come 
esseri umani. Dalle sfide globali ai drammi personali, dall'impegno sociale come Dorothea Lange alla 
pura espressione artistica di Cerretti, la fotografia si conferma un linguaggio universale, capace di 
narrare, denunciare, celebrare e, soprattutto, farci riflettere. 
 
Nel processo creativo di questo editoriale, abbiamo esplorato nuove frontiere, avvalendoci della 
collaborazione di un'Intelligenza Artificiale. Un esperimento che celebra l'incontro tra l'intuizione 
umana e le capacità analitiche della tecnologia, per dare voce a storie e riflessioni sempre più 
complesse. 
 
Buona lettura! 
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INTERVISTE IMPOSSIBILI ς PABLO PICASSO 
(Malaga, 25 ottobre 1881 ς Mougins, 8 aprile 1973) 

 
Si conclude con questo numero il nostro viaggio straordinario nel tempo, durante il quale abbiamo incontrato 

alcuni dei più grandi autori del passato attraverso una serie di interviste 'impossibili'. Grazie all'ausilio 

dell'intelligenza artificiale, abbiamo avuto la possibilità di dialogare con figure leggendarie, esplorando le loro vite, 

le loro opere e il loro pensiero.  

Picasso e la fotografia: un binomio 

creativo indissolubile 

 

Pablo Picasso, maestro indiscusso del XX 

secolo, ha intrattenuto un rapporto 

profondo e complesso con la fotografia. 

Questa non era solo un mezzo di 

documentazione, ma un vero e proprio 

strumento di creazione artistica, che ha 

influenzato in modo significativo la sua 

produzione pittorica e scultorea. 

 

https://it.wikipedia.org/wiki/Malaga
https://it.wikipedia.org/wiki/25_ottobre
https://it.wikipedia.org/wiki/25_ottobre
https://it.wikipedia.org/wiki/1881
https://it.wikipedia.org/wiki/Mougins
https://it.wikipedia.org/wiki/8_aprile
https://it.wikipedia.org/wiki/8_aprile
https://it.wikipedia.org/wiki/1973
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Intervista 

Giornalista: Maestro Picasso, grazie per aver accettato questa intervista. Vorrei iniziare chiedendole: come ha 

scoperto la fotografia e quale impatto ha avuto sulla sua arte? 

Picasso: (Con un sorriso enigmatico) La fotografia per me, è stata un po' come una musa, un'amante che mi ha 

ispirato e tormentato allo stesso tempo. Ho iniziato a interessarmi alla fotografia verso l'inizio del secolo scorso. 

All'epoca, la fotografia era considerata un'arte minore, ma io ne intuii le potenzialità. Mi affascinava la sua 

capacità di catturare un istante, di fermare il tempo. 
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Giornalista: In molte delle sue opere, si percepisce una forte influenza della fotografia. Come utilizzava le fotografie 

nel suo processo creativo? 

Picasso: (Ridendo) In mille modi diversi! A volte le usavo come punto di partenza, come una sorta di schizzo 

preliminare. Altre volte, le distorcevo, le frammentavo, le ricostruivo in modo completamente nuovo. La fotografia mi 

permetteva di esplorare nuove forme, di sperimentare con la prospettiva e con la composizione. 
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Giornalista: La serie 

"Donna con cappello", 

ispirata alla sua 

compagna Dora Maar, è 

un esempio emblematico 

del suo utilizzo della 

fotografia. Cosa l'ha 

attratta di questa serie? 

Picasso: Dora era una 

musa straordinaria, e la 

fotografia ci ha permesso 

di esplorare insieme 

nuove dimensioni della 

bellezza e della 

femminilità. 

Mi affascinava la sua 

capacità di trasformarsi, 

di assumere pose e 

espressioni sempre 

diverse. Ho cercato di 

catturare questa 

versatilità nelle mie 

sculture, deformando e 

ricomponendo la sua 

figura. 
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Giornalista: Alcuni critici sostengono che la fotografia abbia limitato la sua creatività, costringendola a 

rappresentare la realtà in modo troppo oggettivo. Cosa ne pensa? 

Picasso: (Ridendo di gusto) Ah, i critici! Sono sempre pronti a trovare delle limitazioni dove non ce ne sono. La 

fotografia, per me, non è mai stata un limite, ma un'opportunità. Mi ha permesso di andare oltre la semplice 

rappresentazione della realtà, di creare un mondo tutto  mio, fatto di forme e colori. 

. 
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Giornalista: Quali consigli darebbe ai giovani artisti che vogliono utilizzare la fotografia nel loro lavoro? 

Picasso: (Con un tono saggio) Osservate, sperimentate, non abbiate paura di sbagliare. La fotografia è uno 

strumento potente, ma è solo uno strumento. L'importante è che l'opera d'arte abbia un'anima, che trasmetta 

un'emozione. 

Giornalista: Maestro Picasso, lei è considerato uno dei padri fondatori dell'arte moderna. Come vede il suo 

rapporto con la fotografia in relazione al movimento surrealista? 

Picasso: Il surrealismo è stato un movimento affascinante, pieno di energia e di nuove idee. Ho sempre 

ammirato la loro capacità di esplorare l'inconscio e di dare forma a immagini oniriche. La fotografia è stata 

uno strumento fondamentale per i surrealisti, così come lo è stato per me. Abbiamo condiviso un interesse 

per la deformazione della realtà, per la creazione di immagini ibride e sorprendenti. Penso che la fotografia ci 

abbia permesso di indagare le profondità dell'anima in modo più libero e spontaneo. 

Giornalista: E quali tecniche fotografiche ha sperimentato personalmente? 

Picasso: Ho giocato molto con la fotografia, ho provato di tutto!  Ho creato collage, ho sovrapposto immagini, 

ho distorto le proporzioni. Mi piaceva l'idea di manipolare la realtà, di trasformarla in qualcosa di nuovo e 

inaspettato. La fotografia mi offriva una libertà creativa che non avevo mai provato prima. 

Giornalista: Tornando alla serie "Donna con cappello", come ha utilizzato la fotografia per creare quelle 

sculture così evocative? 

Picasso: La fotografia mi ha permesso di catturare l'essenza di Dora, di cogliere i suoi cambiamenti 

d'espressione, le sue sfumature. Ho poi utilizzato queste immagini come punto di partenza per le mie sculture, 

deformando le proporzioni, esagerando alcune caratteristiche, creando un ritratto  che andava oltre la 

semplice rappresentazione della realtà. Volevo trasmettere un senso di inquietudine, di mistero. 



PHOTOSOPHIA 72 

Giornalista: Un'ultima domanda, Maestro. Qual è il messaggio che vorrebbe trasmettere ai giovani artisti che si 

avvicinano alla fotografia? 

Picasso: La fotografia è uno strumento potente, ma non dimenticate mai che l'arte è fatta di emozioni, di intuizione, 

di passione. Usate la fotografia per esprimere voi stessi, per raccontare la vostra storia. Non abbiate paura di 

sperimentare, di sbagliare, di essere originali. L'arte è un viaggio, non una destinazione. 

pablo-picasso-les-femmes-Alger-1955-olio-su-tela-652x482 
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SEBASTIÃO SALGADO: L'UOMO CHE HA FOTOGRAFATO L'ANIMA DEL MONDO 

Con la scomparsa di Sebastião Salgado, 

il mondo della fotografia perde uno dei 

suoi più grandi maestri. Ma la sua 

eredità, fatta di immagini che parlano al 

cuore e alla coscienza, continuerà a 

vivere, a ispirare, a scuotere. Salgado 

non è stato solo un fotografo: è stato un 

testimone, un narratore, un attivista 

visivo. Ha dedicato la sua vita a 

documentare l'umanità nella sua 

complessità, nella sua sofferenza, ma 

anche nella sua bellezza e dignità. 

Fin dagli anni '70, Salgado ha scelto di 

raccontare storie umane. Il suo 

obiettivo non era semplicemente quello 

di catturare immagini suggestive, ma di 

entrare in connessione con le persone 

che ritraeva. Dai minatori della Serra 

Pelada ai rifugiati del Sahel, dai 

lavoratori delle piantagioni ai popoli 

indigeni dell'Amazzonia, Salgado ha 

restituito volti, gesti, sguardi che 

parlano un linguaggio universale: quello 

della compassione, della resistenza, 

della memoria. 
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La forza del bianco e nero 

Il suo stile iconico, 

rigorosamente in bianco e 

nero, ha reso 

immediatamente 

riconoscibili le sue 

fotografie. Ma non si tratta 

solo di una scelta estetica. 

Per Salgado, l'assenza di 

colore permetteva di andare 

oltre il superfluo, di 

concentrare l'attenzione 

sull'essenziale: la luce, la 

composizione, l'emozione. 

Ogni scatto è il risultato di 

un tempo lungo, di una 

presenza empatica, di un 

ascolto profondo. 

  

La fotografia come impegno 

Salgado ha sempre concepito la fotografia come un atto etico. Il suo progetto "Workers" ha celebrato la dignità 

del lavoro umano; "Exodus" ha raccontato le migrazioni forzate, le guerre, gli esodi della contemporaneità; 

"Genesis" è stato un inno alla bellezza primordiale del pianeta, una dichiarazione d'amore per la Terra. Ma non si 

è fermato all'immagine: con sua moglie Lélia ha fondato l'Instituto Terra, trasformando un'area desertificata del 

Brasile in una foresta rigogliosa, dimostrando che è possibile ricostruire ciò che l'uomo ha distrutto.  
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Un'eredità che interroga e ispira 

L'opera di Salgado ci lascia molte 

domande: come possiamo 

raccontare il mondo senza 

distorcerlo? Come possiamo usare 

la fotografia per cambiare le 

coscienze? Come possiamo agire, a 

partire dal nostro sguardo, per 

rendere il pianeta più giusto e 

vivibile? In un tempo dominato 

dall'effimero, Salgado ci ha 

insegnato il valore della profondità. 

In un mondo ipervisivo, ci ha 

insegnato a guardare con lentezza. 

In un'epoca frammentata, ha 

costruito narrazioni dense, coerenti, 

necessarie. 

 Conclusione 

 Sebastião Salgado ci ha lasciati, ma 

la sua voce continuerà a parlarci 

attraverso le sue immagini. La sua è 

un'eredità che chiama ciascuno di 

noi a una responsabilità: quella di 

vedere, di sentire, di agire. In suo 

nome, continuiamo a guardare il 

mondo con occhi nuovi, con cuore 

aperto, con coraggio. 

. 

Ciao Sebastião, le tue fotografie sono luce che non si spegnerà mai. 
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Nato nel 1944 a Aimorés, in 
Brasile, Salgado ha iniziato la sua 
carriera come economista prima 
di scoprire la fotografia. Nel 
1973, ha iniziato a lavorare come 
fotografo per l'agenzia di stampa 
Magnum Photos, e da allora ha 
viaggiato in tutto  il mondo, 
documentando le condizioni di 
vita delle persone più povere e 
vulnerabili. 
Salgado è noto per le sue serie 
fotografiche che hanno catturato 
la condizione umana in tutta la 
sua complessità. Alcune delle sue 
opere più famose includono:- 
"Workers": una serie di 
fotografie che documentano la 
vita dei lavoratori in tutto  il 
mondo, dalle miniere di carbone 
in Brasile alle fabbriche di tessuti 
in India.- "Migrations": una serie 
di fotografie che documentano le 
migrazioni di persone in tutto  il 
mondo, dalle carovane di 
migranti in Africa alle barche di 
profughi in Europa.- "Genesis": 
una serie di fotografie che 
documentano la bellezza del 
mondo naturale, dalle foreste 
pluviali amazzoniche alle savane 
africane. 



GIANNI AMADEI - Photo &  Cultura Visiva 
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Nelle prossime pubblicazioni di Photosophia, a partire da questo numero, apriremo una finestra su un nuovo, 

affascinante percorso visivo. Dedicheremo uno spazio speciale a quelle fotografie iconiche che, attraversando i 

decenni, sono diventate veri e propri simboli, capaci di racchiudere in un singolo fotogramma storie, emozioni e 

cambiamenti epocali. Immagini così potenti da parlare più di mille parole, incidendosi indelebilmente nella 

nostra memoria collettiva. 

L'istante che ha fatto la storia: l'anima del mondo in uno scatto   
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Con questa nuova rubrica ά[ΩƛǎǘŀƴǘŜ che ha fatto la storiaέΣ accompagneremo i lettori in un viaggio alla scoperta 

degli scatti che hanno raccontato guerre e rivoluzioni, speranze e dolori, trasformazioni sociali e culturali. Non ci 

limiteremo a mostrare "cosa" queste immagini raffigurano, ma scaveremo nel "perché" ci colpiscono così 

profondamente, nel "come" sono nate e nell'eredità duratura che ci lasciano. 

Sarà un percorso tra storia, arte, emozioni e sguardi che hanno plasmato l'immaginario collettivo, offrendo una 

nuova prospettiva su capolavori che pensavamo di conoscere. 

 

Per garantire coerenza e profondità, ogni articolo della rubrica seguirà una struttura pensata per valorizzare ogni 

aspetto della fotografia analizzata:  

 

Á Titolo della foto 

Á Contestualizzazione storica  

Á Analisi visiva e simbolica  

Á Significato profondo: che cosa trasmette realmente l'immagine, quali emozioni evoca, perché è diventata 

un'icona e come è stata recepita, interpretata e discussa nel corso del tempo 

Á Attualità  e lettura contemporanea: come viene vista l'immagine oggi, quali messaggi può ancora trasmetterci, 

ci sono state letture critiche o rivalutazioni del suo significato, si presta a nuove interpretazioni alla luce degli 

eventi attuali 

 

Á Nota biografica sul fotografo: Una sintesi essenziale della vita, della carriera e del contributo del fotografo alla 

storia della fotografia. 
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Ecco ƭΩŜƭŜƴŎƻ delle dieci fotografie che abbiamo scelto e che esploreremo, ciascuna un capitolo 

fondamentale della nostra storia e della nostra cultura visiva: 

o "Il bacio di Times Square" ς Alfred Eisenstaedt (1945): La gioia spontanea che annunciò la 

pace. 

o "Il miliziano colpito a morte" ς Robert Capa (1936): La Guerra Civile Spagnola, tra eroismo e 

controversie sull'autenticità. 

o "La ragazza afghana" ς Steve McCurry (1984): Lo sguardo che ha catturato l'anima di un 

popolo e la complessità di una nazione. 

o "Il bambino di Varsavia" ς Autore ignoto (1943): Uno dei simboli strazianti della Shoah, la cui 

immagine fu usata nel processo Eichmann. 

o "Tank Man" ς Jeff Widener (1989): La resistenza solitaria e anonima di fronte ai carri armati 

in Piazza Tienanmen. 

o "Omicidio di Saigon" ς Eddie Adams (1968): La brutalità della guerra del Vietnam in un gesto 

secco, scioccante e indimenticabile. 

o "Napalm Girl" ς Nick Ut (1972): Il grido silenzioso dell'infanzia ferita, che cambiò la 

percezione della guerra. 

o "Falling Man" ς Richard Drew (2001): L'11 settembre visto da un punto di vista intimo, 

tragico e profondamente umano. 

o "Madre migrante" ς Dorothea Lange (1936): Il volto della Grande Depressione americana e la 

forza inesauribile della maternità. 

o "L'alba della Terra" ς William Anders/NASA (1968): La prima vista del nostro pianeta dallo 

spazio, la fotografia che ha acceso la coscienza ecologica globale. 

Ci fa piacere pensare che questa rubrica possa catturare i lettori e li ispiri a guardare le immagini con occhi 

nuovi, scoprendo le storie profonde e l'impatto duraturo che questi "istanti che hanno fatto la storia" 

continuano ad avere su di noi. 

Ci sono altre fotografie iconiche che vi hanno sempre affascinato e di cui vorreste saperne di più? 

Richiedetecele e noi le rappresenteremo. 

 

La prima foto ŘŜƭƭΩŜƭŜƴŎƻ è "Il bacio di Times Square" 
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Alfred Eisenstaedt, 1945, 

Times Square, New York ς "V-J 

Day in Times Square" 

Il Bacio di Times Square: 

Quando la gioia esplode e 

diventa storia 
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Introduzione 

Il 14 agosto 1945, l'eco della pace risuonò in ogni angolo del mondo. Migliaia di persone si riversarono a Times 

Square, a New York, per celebrare la fine della Seconda Guerra Mondiale. Era il V-J Day (Victory over Japan Day), il 

giorno in cui il Giappone si arrese, segnando la conclusione di uno dei conflitti più devastanti della storia umana. 

In mezzo all'esplosione di gioia collettiva, il fotografo Alfred Eisenstaedt immortalò un istante di euforia pura: un 

marinaio e un'infermiera sconosciuta che si scambiavano un bacio appassionato. Quello scatto, divenuto noto 

come "V-J Day in Times Square" o semplicemente "Il Bacio di Times Square", sarebbe presto assurto a simbolo 

iconico del dopoguerra americano e dell'anelito universale alla "pace ritrovata". 

Analisi visiva e simbolica 

La fotografia di Eisenstaedt è un'immagine in bianco e nero, catturata in formato verticale, che congela l'attimo 

esatto del bacio. Il gesto è teatrale e potente: il giovane marinaio stringe l'infermiera con vigore, piegandola 

all'indietro in una posa quasi coreografica, mentre lei si abbandona al bacio, un braccio flesso e l'altro rilassato 

lungo il corpo. 

La composizione è magistralmente centrata sul gesto del bacio, rendendolo il fulcro inequivocabile della scena. 

Attorno ai due protagonisti, la folla in secondo piano appare sfocata ma non inerte; al contrario, è vibrante e 

palpabile, testimone e partecipe della stessa, incontenibile emozione. I due indossano abiti fortemente simbolici: 

lui la divisa blu scura della marina americana, emblema di forza e sacrificio, lei un'uniforme bianca, che evoca 

immediatamente l'idea di cura, assistenza e speranza. 

Il contrasto netto tra bianco e nero amplifica l'impatto visivo, creando un gioco di luci e ombre che conferisce 

all'immagine una forza quasi cinematografica. Il dinamismo della posa, l'intensità dell'emozione istintiva e la 

spontaneità del momento trasformano la foto in un racconto visivo della gioia collettiva che pervase la nazione alla 

fine del conflitto. Il linguaggio fotografico di Eisenstaedt è caratterizzato da rapidità e discrezione, un autentico 

"stile da strada" che gli permetteva di cogliere la realtà senza interferire, rendendo eterno un gesto altrimenti 

effimero. 
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Il significato profondo e le sue evoluzioni 

Per decenni, "Il Bacio di Times Square" ha rappresentato in modo inequivocabile la fine della guerra, la pace, la 

libertà e il ritorno alla vita. È diventata un'icona inossidabile del dopoguerra americano, incarnando la 

spontaneità e la passione di un popolo che, dopo anni di sofferenza, ritrovava finalmente la speranza. Allo stesso 

tempo, il bacio è stato interpretato anche come simbolo dell'unione tra le forze armate e la società civile, tra chi 

ha combattuto e chi ha curato, tra due mondi che si incontrano nel sollievo liberatorio della pace. 

Negli anni, tuttavia, la lettura di questa immagine è cambiata. Se all'epoca era universalmente percepito come un 

gesto romantico e liberatorio, con il tempo sono emerse interpretazioni più critiche. Si è sottolineato come la 

donna non conoscesse il marinaio, e alcuni hanno letto il gesto come invadente, persino non consensuale o 

aggressivo, sollevando interrogativi sulle dinamiche di genere e sul consenso in quel periodo storico. 

Nonostante queste nuove prospettive, la potenza simbolica dell'immagine resiste. Essa continua a evocare 

un'emozione collettiva universale, un momento irripetibile di euforia in un giorno unico nella storia. 

Attualità e lettura contemporanea 

Oggi, "V-J Day in Times Square" rimane oggetto di discussioni culturali e dibattiti accesi. C'è chi la celebra ancora 

come un'immagine di pura, incontenibile gioia e chi, invece, la analizza come una testimonianza di un'epoca in cui 

le dinamiche tra uomo e donna erano radicalmente diverse da quelle odierne. 

In un'era sempre più attenta al consenso e ai diritti  individuali, il gesto del bacio viene rivalutato alla luce dei valori 

contemporanei. L'infermiera, identificata anni dopo come Greta Zimmer Friedman, raccontò in diverse interviste 

di non aver conosciuto il marinaio e di essere stata effettivamente sorpresa dal bacio. Tuttavia, aggiunse anche di 

non essersene sentita offesa all'epoca, comprendendo appieno il contesto di gioia e liberazione che pervadeva 

Times Square. 

Questa ambivalenza rende la fotografia ancora più affascinante e rilevante oggi. Ci invita a guardare con spirito 

critico le immagini simboliche e a leggere la storia non con un unico sguardo monolitico, ma con occhi diversi e 

consapevoli del tempo in cui furono scattate, riconoscendo la complessità delle interpretazioni e l'evoluzione della 

sensibilità sociale. 
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Nota biografica sul fotografo 

Alfred Eisenstaedt (1898ς1995) è stato uno dei fotografi più celebri e influenti del XX secolo. Nato in 

Germania, emigrò negli Stati Uniti per sfuggire al nazismo, trovando rifugio e successo professionale. Fu uno 

dei primi fotografi assunti dalla prestigiosa rivista LIFE, per la quale realizzò oltre 90 copertine, un numero 

straordinario. Eisenstaedt è rinomato per la sua straordinaria capacità di cogliere momenti spontanei ed 

emozionanti della vita quotidiana, grazie a uno stile fotografico discreto, immediato e profondamente umano. 

Curiosità e Impatto Culturale 

¶ Conservazione: La foto originale è un tesoro custodito nella Time & Life Picture Collection ed è esposta 

in numerose e prestigiose collezioni museali americane e internazionali. 

¶ Reinterpretazioni: "Il Bacio di Times Square" ha ispirato innumerevoli opere d'arte, tra cui statue (come 

quella di Sarasota, Florida), pubblicità, scene cinematografiche e omaggi artistici in diverse forme 

espressive. 

¶ Controversie: Nel 2010, alcune associazioni hanno sollevato critiche significative nei confronti della 

statua ispirata alla foto, giudicandola un esempio di bacio non consensuale, riaccendendo il dibattito 

sulla sua interpretazione. 

¶ Pop Culture: È indiscutibilmente una delle immagini più riprodotte e riconoscibili nella storia della 

fotografia, un simbolo potente e duraturo della fine della guerra per intere generazioni in tutto  il 

mondo. 

 

 

¶ https://www.artribune.com/arti-visive/fotografia/2025/06/mostra-alfred-eisenstaedt-

camera/ 
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Photosophia: Immersioni fotografiche e ispirazioni 
visive. Articoli e bellissime immagini, da leggere e 

scaricare gratuitamente su  
www.photosophia.it 
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DOROTHEA LANGE 

A cura di Walter Guadagnini e Monica Poggi 
 
MUSEO DIOCESANO CARLO MARIA MARTINI 
MILANO    13 maggio ς 19 ottobre 2025 
In collaborazione con CAMERA  
Centro Italiano per la Fotografia 

Dorothea Lange, Madre migrante. Raccoglitori poveri di piselli in California. Madre di sette figli. Età: trentadue - Nipomo, 

California. 1936 - The New York Public Library |  Library of Congress Prints and Photographs Division Washington 

A 135 anni dalla nascita, il Museo Diocesano di 

Milano racconta ƭΩŀǇƛŎŜ della carriera di 

Dorothea Lange, quando tra gli anni Ψ30 e Ω40 la 

fotografa americana testimoniò ƭΩŀǘǘǳŀƭƛǘŁ 

drammatica degli Stati Uniti. Dalla condizione 

dei lavoratori agricoli alla schiavitù, fino alla 

segregazione della popolazione giapponese in 

seguito ŀƭƭΩŀǘǘŀŎŎƻ di Pearl Harbour, un 

centinaio di scatti ripercorrono le 

contraddizioni di un Paese in difficoltà. Con il 

coraggio della reporter e la sensibilità della 

ritrattista, Lange riuscì a portare ƭΩŜǎǇŜǊƛŜƴȊŀ 

del singolo e il dolore collettivo di tante 

comunità ŀƭƭΩŀǘǘŜƴȊƛƻƴŜ di tutto  il mondo, 

fornendo spunti di riflessione su temi come la 

povertà, la crisi climatica, le migrazioni e le 

discriminazioni al giorno ŘΩƻƎƎƛ ancora validi. 
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Dal 13 maggio al 19 ottobre 2025, il Museo Diocesano Carlo Maria Martini  di Milano in collaborazione con 

CAMERA ς Centro Italiano per la Fotografia di Torino presenta la mostra Dorothea Lange, a cura di Walter 

Guadagnini e Monica Poggi, che attraverso un centinaio di scatti celebrano la fotografa americana a 135 anni 

dalla nascita. 

Un percorso che ha inizio tra gli anni Trenta e Quaranta del Novecento, quando la Lange si fa testimone cruciale 

di alcuni degli eventi epocali che avrebbero modificato ƭΩŀǎǎŜǘǘƻ economico e sociale degli Stati Uniti, su tutti  il 

crollo di Wall Street, e che la spingono ad abbandonare il mestiere di ritrattista per documentare l'attualità.  

Tra questi ŎΩŝ il viaggio che nel 1935 intraprende con ƭΩŜŎƻƴƻƳƛǎǘŀ Paul S. Taylor, che sposa alcuni anni dopo, per 

raccontare le drammatiche condizioni di vita in cui versano i lavoratori del settore agricolo delle aree centrali del 

Paese, colpito dal 1931 al 1939 da una dura siccità, il fenomeno delle Dust Bowl, le ripetute tempeste di sabbia 

raccontate anche da John Steinbeck nel romanzo Furore (1939) e nella sua versione cinematografica di John Ford 

(1940), ispiratosi proprio alle fotografie scattate da Lange. 

[ΩŀŘŜǎƛƻƴŜ al programma governativo Farm Security Administration, nato con lo scopo di promuovere le politiche 

del New Deal, consente a Lange di viaggiare per gli Stati Uniti e raccontare i luoghi e i volti della povertà. Dalle 

piantagioni di piselli della California a quelle di cotone degli Stati del Sud, dove la segregazione razziale genera 

forme di sfruttamento particolarmente degradanti, Lange realizza migliaia di scatti, raccogliendo storie e racconti 

riportati nelle dettagliate didascalie che accompagnano le opere. È il contesto in cui nasce Migrant Mother, il 

ritratto  di una giovane madre disperata che vive con i sette figli in un accampamento di tende e auto dismesse, 

immagine che diventerà poi iconica. 

Un altro importante nucleo di scatti di cui si compone la mostra risale agli anni della Seconda Guerra Mondiale, 

che per gli Stati Uniti inizia nel 1941 con il bombardamento giapponese di Pearl Harbor, ed è dedicato proprio alla 

popolazione americana di origine giapponese internata in campi di prigionia dal governo americano a seguito 

ŘŜƭƭΩŜƴǘǊŀǘŀ in guerra.  
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Anche in questo caso Lange lavora su incarico del governo, nonostante lei e il marito abbiano espresso 

pubblicamente il proprio dissenso: i suoi scatti documentano ƭΩŀǎǎǳǊŘƛǘŁ di una legge razziale e discriminatoria e 

di come questa abbia stravolto la vita di migliaia di persone ben inserite nella società, costringendole ad 

abbandonare le proprie case e le proprie attività.  

Attraverso le sue eccelse qualità di reporter e ritrattista, Lange riesce ad affrontare contesti complessi e 

drammatici, raccontando le esperienze personali e il vissuto emotivo di ogni persona incontrata lungo il 

percorso, evidenziando al tempo stesso come le scelte politiche e le condizioni ambientali possano 

ripercuotersi sulla vita dei singoli e cambiarne drasticamente le esistenze, fornendo ancora oggi spunti di 

riflessione su temi come la povertà, la crisi climatica, le migrazioni e le discriminazioni. 

BIOGRAFIA 

Dorothea Lange (Hoboken, 1895 - San Francisco, 1965) si avvicina alla fotografia nel 1915, imparandone la 

tecnica grazie ai corsi di Clarence H. White alla Columbia University. Nel 1919 apre il proprio studio di 

ritrattistica a San Francisco, attività che abbandona negli anni Trenta per dedicarsi a una ricerca di impronta 

sociale e a documentare gli effetti  della Grande Depressione. Fra il 1931 e il 1933 compie diversi viaggi nello 

Utah, in Nevada e in Arizona. Nel 1935 si unisce alla Farm Security Administration (FSA). !ƭƭΩƛƴǘŜǊƴƻ di questo 

progetto epocale realizza alcuni dei suoi scatti più famosi, nonostante alcuni contrasti con Roy Stryker (a capo 

della divisione di informazione della FSA) in merito alle proprie scelte stilistiche. Nel 1941 ottiene un 

Guggenheim Fellowship (un importante riconoscimento concesso ogni anno, dal 1925, dalla statunitense John 

Simon Guggenheim Memorial Foundation a chi ha dimostrato capacità eccezionali nella produzione culturale o 

eccezionali capacità creative nelle arti). !ƭƭΩƛƴƛȊƛƻ degli anni Cinquanta si unisce alla redazione di Life e si dedica 

ŀƭƭΩƛƴǎŜƎƴŀƳŜƴǘƻ presso ƭΩ!Ǌǘ Institute di San Francisco. Muore nel 1965, a pochi mesi ŘŀƭƭΩƛƴŀǳƎǳǊŀȊƛƻƴŜ 

ŘŜƭƭΩƛƳǇƻǊǘŀƴǘŜ mostra che stava preparando al Museum of Modern Art di New York. Fra le esposizioni più 

recenti si ricordano άPolitics of {ŜŜƛƴƎέ al Jeu de Paume di Parigi nel 2018 e Words & Pictures al MoMA nel 

2020. 
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Dorothea Lange, Un grande cartello con la scritta "Sono un americano" affisso sulla vetrina di un negozio tra le [401-403 Eighth] e 

Franklin Street l'8 dicembre, il giorno dopo Pearl Harbor. Il negozio è stato chiuso in seguito all'ordine di evacuazione delle persone 

di origine giapponese da alcune zone della costa occidentale. Il proprietario, laureato all'Università della California, sarà ospitato 

insieme a centinaia di sfollati nei centri della WRA per tutta la durata della guerra - Oakland, California. 1942 - The New York Public 

Library |  Library of Congress Prints and Photographs Division Washington 
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Dorothea Lange, La giovane evacuata Kimiko Kitagaki sorveglia i bagagli della famiglia prima di 

partire in bus, tra mezz'ora, per il centro di raccolta di Tanforan. Suo padre ha lavorato nel settore 

del lavaggio e della tintoria fino al giorno dell'evacuazione - Oakland, California. 1942 - The New 

York Public Library  Library of Congress Prints and Photographs Division Washington 



PHOTOSOPHIA 72 

Dorothea Lange, Centro di trasferimento di Manzanar. Scena di strada delle baracche 

di questo centro della WRA. La tempesta di vento si è placata e la polvere si è 

depositata - Manzanar, California. 1942 - The New York Public Library |  Library of 

Congress Prints and Photographs Division Washington 
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Dorothea Lange, Teatro a Leland - Mississippi. 1937 - The New York Public Library | Library of 
Congress Prints and Photographs Division Washington 
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Dorothea Lange, Negozio di campagna su strada sterrata. Domenica pomeriggio. Si noti la pompa del cherosene a destra e 

quella della benzina a sinistra. I pali di legno grezzi e non rifiniti  sono stati usati come sostegno per il tetto della veranda. 

Uomini neri sono seduti sulla veranda. Il fratello del proprietario del negozio è in piedi sull'ingresso - Gordonton, North 

Carolina. 1939 - The New York Public Library |  Library of Congress Prints and Photographs Division Washington 



PHOTOSOPHIA 72 

Dorothea Lange, Sorvegliante di piantagione. Delta del Mississippi, vicino a Clarksdale - Mississippi. 

1936 - The New York Public Library |  Library of Congress Prints and Photographs Division Washington 
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Dorothea Lange, Raccoglitore migrante di cotone - Eloy, Arizona. 1940 - The New York Public Library |  Library 

of Congress Prints and Photographs Division Washington 
















































































































































































