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Negli scatti di Yann Arthus-Bertrand obiettivo puntato sulle problematiche ecologico-ambientali
da www.libreriamo.it
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Dal 7 dicembre 2012 al 2 giugno 2013 è allestita al Forte di Bard, in Valle d’Aosta, la prima retrospettiva in Italia dedicata al fotografo e regista francese e al suo progetto “La terra vista dal cielo”
 

MILANO – Presentare in chiave artistica e divulgativa la migliore produzione del fotografo e regista francese Yann Arthus-Bertrand: questo l’obiettivo della mostra “Dalla Terra all’Uomo – un ritratto aereo del pianeta”, la prima retrospettiva in Italia dedicata all’artista, che si terrà dal 7 dicembre 2012 al 2 giugno 2013 al Forte di Bard, principale polo culturale della Valle d’Aosta. L’esposizione, a cura di Gabriele Accornero e Catherine Arthus-Bertrand, è arricchita da un site specific sulla Valle d’Aosta, con particolare riferimento alla risorsa idrica e alle più alte cime delle Alpi. L’impegno ambientale e ecologico rappresenta infatti il fondamentale movente dell’arte fotografica e cinematografica dell’artista.

 

IL PROGETTO “LA TERRA VISTA DAL CIELO” – Il percorso espositivo presenta oltre cento fotografie di grandi dimensioni che rappresentano la migliore produzione del progetto “La terra vista dal cielo – La Terre Vue du Ciel”, realizzato sotto l’Alto patronato dell’Unesco e sostenuto da Air France, comprese le più recenti immagini scattate nel corso degli ultimi viaggi dell’artista e quindici fotografie realizzate site specific sulla Valle d’Aosta. In mostra tutti gli highlights del progetto come le foto cult “Il cuore di Voh – Nuova Caledonia” e “Carovana di dromedari vicino a Nouakchott, Mauritania”.

 

LA REALIZZAZIONE DEL PROGETTO – Il progetto ha richiesto 20 anni di lavoro. Dal 1992 Arthus-Bertrand ha sorvolato i cinque continenti documentando i cambiamenti in corso, l’impatto dell’uomo sui territori, con l’obiettivo di sensibilizzare il maggior numero di persone possibile sull’importanza di uno sviluppo sostenibile. “Ho visto la Terra cambiare – spiega Yann Arthus-Bertrand – e tutti gli esperti e gli scienziati che ho incontrato nel corso dei miei viaggi condividevano le mie inquietudini. Quello che le mie foto mostrano, loro lo dicono con le cifre. E sono cifre preoccupanti”.

 

LA CHIAVE DI LETTURA DELLA MOSTRA – La valenza didattico-scientifica del progetto espositivo è legata sia alla bellezza e alla forza delle immagini sia al contenuto e al significato che esse racchiudono. Forme e colori si fondono armoniosamente come pennellate di un misterioso artista e nascondono importanti segnali d’allarme che mettono in evidenza tutta l’urgenza e la drammaticità delle problematiche ambientali che attanagliano il pianeta. La ricchezza di dati contenuti nelle didascalie delle immagini, disponibili in tre lingue, rappresenta un importante valore aggiunto della mostra, andando a integrare la valenza suggestiva e artistica con quella educativa e divulgativa. Il progetto permette così di approfondire tutti i più importanti e attuali temi ambientali relativi allo stato di salute del pianeta terra: la perdita di biodiversità, la deforestazione, i cambiamenti climatici, l’acidificazione degli oceani, lo sfruttamento di risorse energetiche e minerarie, la crescita demografica. La particolare attenzione alle problematiche ecologico-ambientali rappresenta la chiave di lettura del percorso nell’intento di accrescere la sensibilità sulle tematiche di salvaguardia dell’ambiente, tutela delle biodiversità e sviluppo sostenibile, in particolare tra le giovani generazioni.

 

I VIDEO – Un gigante planisfero, realizzato in collaborazione con l’Institut national de Géographie-IGN consente di viaggiare virtualmente su tutto il pianeta accompagnati dalle immagini di “Terre Vue du ciel”. Alle fotografie, che sono corredate da didascalie ricche di contenuti, si affiancano spettacolari film realizzati da Arthus-Bertrand, tutti proiettati in alta definizione e su maxi schermi. Il film “Home” viene per la prima volta proposto con la voce narrante di Isabella Rossellini. La pellicola, presentata nel 2009 in occasione della Giornata mondiale dell’ambiente e realizzata con la collaborazione di Luc Besson e François Henri Pinault, vuol essere una fotografia dello stato di salute del pianeta e dei problemi cui l’umanità deve fare fronte. In mostra anche il nuovissimo video “Vu du ciel Val d’Aoste”, incredibile viaggio sulle montagne più spettacolari delle Alpi. Il video “Essere Fotografo” presenta le origini della produzione artistica di Arthus-Bertrand con particolare riferimento all’esperienza in Africa a ritrarre i leoni con la moglie biologa Anne. Inoltre, sono presentati diversi backstage che rivelano personalità e visione di Arthus-Bertrand, girati in ambienti molto suggestivi.

 

LE MUSICHE – La produzione dell’artista è accompagnata dalle straordinarie musiche originali di Armand Amar, compositore israeliano, autore di numerose colonne sonore per il teatro, il cinema e la televisione. Armand Amar ha vinto il Premio César nel 2010 per la miglior colonna sonora per il film “Il Concerto”.

 

“7 MILIARDI DI ALTRI” – Una sezione del percorso è dedicata al progetto dellaFondazione GoodPlanet presieduta da Arthus-Bertrand dal titolo “7 miliardi di Altri”, che rifocalizzando l’attenzione dalla Terra all’Uomo raccoglie decine di interviste realizzate in 84 paesi su esperienze di vita, sentimenti e valori, dando così testimonianza dell’universalità e dell’individualità che caratterizzano tutti gli uomini. Si tratta di un’installazione di grande effetto, suggestiva e immersiva, che pone i visitatori di fronte a immagini giganti raffiguranti testimoni reali di ogni razza del pianeta: dal pescatore brasiliano all’artista tedesco, all’agricoltore afgano. Ognuno ha risposto alle stesse domande in merito alle proprie paure, ai propri sogni, alle proprie speranze per il futuro.

 

IL LIBRO – La mostra è corredata da un libro che raccoglie la totalità delle immagini presentate, il video “Vu du Ciel Val d’Aoste” prodotto dal Forte di Bard e vari contributi, tra cui quello del Priore di Bose, Enzo Bianchi, dal titolo “La salvaguardia del creato”, oltre ad un testo del meteorologo Luca Mercalli. In linea con lo spirito di questo progetto, tutti i lavori di Yann Arthus-Bertrand, a fronte delle emissioni di anidride carbonica derivanti dal volo aereo, sono compensati con la piantumazione di unità verdi equivalenti.

 

Tags:  Yann Arthus-Bertrand, Dalla Terra all’Uomo, La terra vista dal cielo, Forte di Bard, Valle d'Aosta, fotografia, mostre fotografiche
Charlotte Rampling:"Album segreti" a Roma
da http://www.daringtodo.com

La fotografia al femminile”, quattro mostre dedicate alla donna nella fotografia al Parco della Musica di Roma. Ad inaugurare la serie è Charlotte Rampling coi suoi “Album segreti”, in esposizione fino al 27 gennaio 2013. La rassegna è realizzata in collaborazione con Contrasto, la mostra è curata da ASlessandra Mauro e Jean Luc Monterosso.
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E’ stata una della donne più belle del mondo (e bellissima lo è ancora chi alle 18.30 andrà all’Auditorium lo potrà constatare personalmente), una donna ammirata e ripresa dai più grandi fotografi del mondo, oggetto di passione e di contemplazione, enigmatica e magnetica col suo sguardo imperscrutabile, un volto cinematografico che incarna assieme la fragilità e il mistero femminino. Ma questo perfetto soggetto fotografico che ha segnato con la sua impronta il cinema, il teatro e la canzone svela anche un rapporto personale con l’universo della fotografia. La Rampling privata, ama immortalare i momenti della sua quotidianità o pure solo collezionare gli scatti fatti da altri. Realizzata in collaborazione con la Maison Européenne de la Photograhie di Parigi, la mostra con la complicità della grande attrice ne esplora l’immagine e, attraverso le sue immagini private, ne completa la storia.

La mostra si apre quindi con la straordinaria serie di ritratti scattati da grandi autori come Jurgen Teller, Peter Lindbergh, Cecil Beaton, Bettina Rheims, Helmut Newton, Alice Springs, Paolo Roversi, Pierre et Gilles. Seguono gli album personali: le fotografie private la Ramplingha realizzato o raccolto negli anni come testimonianza della sua vita densa di incontri, viaggi e luoghi del cuore. L’ultima sezione è una riflessione sul ritratto fotografico, sul rapporto tra il soggetto fotografato e la sua immagine – specchio. Pssano così in sfilata alcuni celebri autoritratti scelti dalla stessa attrice (Larry Clark, Ralph Gibson, Marie-Laure de Decker, Duane Michals).

“Fotografia al femminile”  proseguirà nei prossimi mesi con una mostra delle fotoreporter che hanno raccontato la guerra ma anche la vita quotidiana (le fotografe della rivista americana LIFE); unomaggio a all’immensa Tina Modotti; uno sguardo sulla creazione contemporanea delle giovani autrici italiane (Odd Days: – collettivo di fotografe under 35).  

Informazioni: www.auditorium.com(g.m)


  
  
  
  
  


  
  
  
  

Così la fotografia ha accompagnato la storia d'Italia
di Giani Stefano da http://www.ilgiornale.it
Un libro spiega come è cambiata l'arte dell'immagine nel nostro Paese dal 1839 ai giorni nostri. Da forma di documentazione a propaganda. Dal gossip dei paparazzi a Internet, passando attraverso la stampa

commenta
Il valore storico della fotografia ha accompagnato l'intero Novecento, scandendone momenti ed eventi. Ma col tempo l'immagine ferma è diventata una forma d'arte e ha confermato anche il suo ruolo di cardine del ricordo e testimonianza. Lo sviluppo del giornalismo ha sostenuto, accanto all'allestimento di importanti archivi come quello dei fratelli Alinari, il ruolo dell'immagine nella storia e nel costume del nostro Paese. Su questi presupposti Gabriele D'Autilia, che insegna all'università di Teramo, ha recentemente dato alle stampe un interessantissimo volume, "Storia della fotografia in Italia dal 1839 a oggi" (Einaudi, pp. 429, euro 32), nel quale ripercorre la parabola di questa forma d'arte e informazione al tempo stesso.

Tuttavia, la fotografia non è stata soltanto un supporto documentario della "grande storia" ma è stata parte integrante della cultura - sia quella d'elite, sia quella popolare - e del costume. Dalle immagini degli emigranti agli scatti su importanti personaggi storici, divenuti addirittura materiale di contrabbando, la fotografia si è rivelata volta a volta il sostegno propagandistico del regime fascista fino a diventare, in tempi più recenti, l'anima del cosiddetto gossip, attraverso il proliferare dei paparazzi che documentano - a torto o a ragione - ogni mossa di vip e personaggi al centro dell'attenzione pubblica. Accanto a loro si aggiungono tutti quelli che fanno uso della fotografia come amatori, affiancando agli scatti per pura finalità di ricordo, le immagini studiate e costruite in studi attrezzati a questo scopo.

Nel suo viaggio, D'Autilia conduce il lettore dai primordi della fotografia nell'età risorgimentale e post-unitaria quando essa era una forma di documentazione del Paese e del suo evolversi. Istantanee tra dilettantismo e kodakismo, quando la tecnica non era ancora così perfezionata come lo è stata con il trascorrere dei decenni. Sotto il fascismo quest'arte è stata subordinata all'interesse celebrativo e di fabbrica del consenso che, soltanto oggi, si è trasformato in valore storico di un'epoca documentata, oltre che dai suoni, anche dai ritratti. Nel dopoguerra acquisirono progressivamente importanza i giornali e, con essi, anche le fotografie con cui, sempre più frequentemente, venivano accompagnati e illustrati gli articoli e le corrispondenze degli inviati in luoghi cruciali. Dagli anni Sessanta in poi, la fotografia è diventata argomento di discussione. Le immagini di sportivi, politici, e divi dello spettacolo hanno alimentato chiacchiere e pettegolezzi, mentre la nuova frontiera del XXI secolo ha portato variazioni tecniche profondissime con il digitale che ha ridotto sensibilmente l'uso della pellicola e dellastampa, moltiplicando a dismisura il numero degli scatti, con il vantaggio di poter semplicemente scartare quelli sbagliati e imperfetti.

Decidere se scattare una fotografia
di Giulia Ticozzi da www.ilpost.it
La storia dell'uomo ucciso dalla metro a New York ha riaperto un dibattito vecchio quanto la fotografia, e con moltissimi precedenti

Ieri il New York Post ha pubblicato in prima pagina la fotografia degli ultimi istanti di vita di un uomo caduto nei binari della metropolitana di New York e travolto dall’arrivo del treno. L’immagine ha riaperto il dibattito, mai esaurito, sul rapporto tra fotografia ed etica, sul ruolo del fotografo e il comportamento più giusto da tenere quando ci si trova a dover scegliere se scattare una fotografia o provare a salvare chi si ha di fronte.

(Il New York Post e l’uomo travolto dalla metropolitana)
La storia di questo dibattito – che ogni volta vede scontrarsi le posizioni di colpevolisti e innocentisti – è lunga quanto la storia della fotografia. In effetti nel momento in cui l’evoluzione tecnica permise di registrare la realtà con un gesto immediato, i soggetti e le storie catturate nelle immagini assunsero da subito il valore di documento indiscutibile. Bisogna però ricordare che per diverse ragioni – come il fatto che dietro la macchina si trova una persona che sceglie l’inquadratura – la fotografia non può intendersi come un documento in assoluto. I fotografi, con le immagini, hanno da sempre mostrato guerre, disastri naturali, eventi di cronaca. Spesso hanno assistito a risse, sparatorie, litigi familiari e drammi umani con l’obiettivo di raccontare una storia, di mostrarci quell’evento.

(17 fotografie controverse)
Una famosa fotografia scattata da Alexander Gardner ritrae il condannato a morte Lewis Paine poco prima di essere ucciso con l’accusa di essere uno dei cospiratori dell’omicidio di Abraham Lincoln, nel 1865. La fotografia fece riflettere l’intellettuale francese Roland Barthes sulla confusione tra reale e vivente nelle fotografie: Lewis Paine sta per essere ucciso ma nella realtà è già morto. Barthes scrive che «leggo nello stesso tempo: questo sarà e questo è stato; osservo con orrore un futuro anteriore di cui la morte è la posta in gioco. Dandomi il passato assoluto della posa (aoristo), la fotografia mi dice la morte al futuro. Ciò che mi punge, è la scoperta di questa equivalenza».



Alexander Gardner, Lewis Payne, Library of Congress
La fotografia racconta spesso situazioni di guerra e disastri e per questo ha avuto spesso a che fare con la morte. È il caso della storia di Omayra Sanchez, una ragazza rimasta bloccata nelle macerie causate dall’eruzione del vulcano Nevado del Ruiz, in Colombia, nel 1985. L’eruzione aveva ucciso 24 mila persone. La storia ricorda la vicenda di Alfredino Rampi e Vermicino, raccontata ampiamente da giornali e televisioni italiani dell’epoca. Omayra è intrappolata da due giorni, i soccorritori attendono l’attrezzatura per il salvataggio – che non arriverà in tempo. È presente anche il fotografo Frank Fournier: Omayra guarda in macchina, Fournier scatta la fotografia. Sfinita, la ragazza muore per un attacco cardiaco. Fournier vinse grazie alla fotografia il prestigioso World Press Photo, ma rimase segnato dall’esperienza e da numerose domande che accompagnano spesso i fotografi in situazioni simili: Si può mostrare la sofferenza senza venir meno al rispetto? Ci ricorderemmo ancora della tragedia se questa fotografia non ci avesse sconvolto a tal punto?


Frank Fournier, Omayra Sánchez, Armero, Colombia. Musée de l’Élysée, Losanna 1985           ©  Frank Fournier / Contact Press Images

Una delle storie forse più crude e più conosciute a riguardo è la vicenda del giovane reporter sudafricano Kevin Carter e una fotografia che scattò in Sudan nel 1993. L’immagine ritrae una piccola bambina denutrita con alle spalle un avvoltoio. È famosa, oltre che per aver raccontato un aspetto importante della situazione di allora nel paese, anche per aver vinto, l’anno successivo, il premio Pulitzer. Moltissime persone intervennero nel dibattito che ne seguì accusando il giovane fotografo di cinismo e manie di protagonismo a discapito di una povera bambina. Alcuni cercarono di ricostruire la storia della fotografia in maniera dettagliata così da poter giustificare la scelta di Carter come quella di un professionista che stava lavorando sul campo e che aveva deciso di non cacciare via l’avvoltoio ma di aspettare che entrasse nell’inquadratura per rendere meglio l’idea di quello che stava succedendo. Carter si suicidò qualche tempo dopo: molti associano la sua morte a questa storia, ma non bisogna dimenticare che per tutta la vita Carter aveva assistito e testimoniato situazioni estremamente drammatiche e violente. Qualunque sia l’opinione sulle sue intenzioni, va ricordato che la sua scelta di lavorare come fotografo – anziché come medico, cooperante o soccorritore – ci ha permesso di conoscere storie di cui altrimenti non avremmo saputo nulla.

Più recentemente, durante la guerra in Libano del 2006, Spencer Platt, fotografo dell’agenzia Getty, ha scattato una fotografia che raffigura alcune persone, evidentemente piuttosto benestanti, attraversare una strada di Beirut devastata dai bombardamenti. I personaggi patinati in primo piano, alla moda, ricchi e belli che scattano foto con il telefonino, contrastano con lo sfondo di macerie della città distrutta. Anche la foto di Platt – che ha vinto il premio World Press Photo – ha aperto un fitto dibattito sulla veridicità dell’immagine e la sensibilità del fotografo. Da un lato Platt è stato accusato di aver pagato i soggetti per posare in una situazione così paradossale, dall’altro di non aver raccontato davvero la guerra. Il fotografo si è difeso dicendo di aver mostrato una parte di società spesso poco documentata e che però racconta, al di là delle morti e delle macerie, un aspetto molto vero del Libano, dove diverse classi sociali coesistono anche in situazioni drammatiche.


Spencer Platt/Getty Images

Un’altra immagine che racconta la storia di un fotografo che ha deciso di non interferire con i fatti davanti ai suoi occhi è stata scattata dal britannico Oli Scarff nel quartiere di Notting Hill, a Londra, durante i festeggiamenti per il carnevale del 29 agosto 2011. Scarff, dell’agenzia Getty, ha catturato l’immagine di un ragazzo con una ferita all’addome. Un ragazzo con un coltello in mano si allontana correndo mentre un uomo tenta di fermarlo con uno sgambetto. Il ragazzo alla fine è riuscito a fuggire. A chi gli ha chiesto perché non fosse intervenuto, Scarff ha successivamente risposto così: «Mi sono accorto di quel che stava succedendo solo dopo. Non so però se avrei fermato il colpevole, rischiando la vita».


Oli Scarff/Getty Images
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Di cosa è fatta una fotografia?

di Leonello Bertolucci  da http://www.ilfattoquotidiano.it

Tornando da Parigi, giorni fa, riflettevo sul modo tutto francese di rifiutare i termini in lingua inglese, anche quelli tecnici universalmente diffusi; e con riferimento alla fotografia, mi dicevo che qualche volta i nostri cugini sembrano davvero illuminati. La fotografia digitale per loro è numerique, quella analogica è argentique.
La definizione dei francesi è più direttamente connessa con la materia di cui una foto è fatta: numeri nel primo caso (anche digit significa numero, ma in una lingua “altra”), argento (la grana di alogenuri) nel secondo.

In molti, nel tempo, si sono chiesti quale sia la materia che va a costituire il “tessuto” delle fotografie, e ognuno s’è dato la sua risposta. Risposta molto legata a cosa riteniamo che la fotografia sia per noi.
Chi si è spinto oltre l’aspetto meramente fisico-chimico ha cercato – appunto – quello metafisico.


                Tempo (foto © L. Bertolucci)

Anzitutto la luce, ovviamente, come “plastilina” della fotografia. Generalmente si accetta che “foto-grafare” significa scrivere con la luce e dunque potremmo sbrigativamente dire, anche in modo poetico, che la materia prima della fotografia è proprio la luce.
Già. Ma poi arriva, per esempio, Ferdinando Scianna che, molto argutamente e sottilmente, ti butta lì una distinzione fondamentale: egli si chiede e ci chiede se intendiamo scrittura con la luce o piuttosto scrittura di luce. E tutto si complica. Eh sì, perché se scrittura con la luce presuppone un gesto, quindi il fotografo che attivamente realizza la foto, viceversa scrittura di luce implica che il ruolo del fotografo è quello di “ricevere” la foto.

Tra coloro che hanno indagato sugli “atomi” di fotografia, come non ricordare Ugo Mulas: nelle sueVerifiche fotografico/concettuali, atti di introspezione sul mezzo che sempre aveva usato e del quale cercava una comprensione più alta e profonda, ve n’è una in particolare che tocca questo tema; ne Il cielo per Nini, Mulas fotografa un cielo terso, ingrandendo poi di molto il negativo senza ottenere, come risultato, null’altro che l’evidente grana della pellicola, la stessa che avrebbe ritrovato in qualsiasi altra foto. Dunque si era spinto fino all’elemento costitutivo della fotografia su pellicola, al suo comune denominatore.

Si potrebbe azzardare, in maniera ancora più visionaria, un’interpretazione puramente estetica della questione, e arrivare a sostenere che un’immagine è fatta di pieni e di vuoti, di chiari e di scuri, di forme, di linee. In una parola, la composizione come “materializzazione” di ciò che chiamiamo fotografia.

Il tema è complesso quanto sfuggente, in molti ne hanno scritto e ci hanno ragionato, e non è neanche lontanamente plausibile sviscerarlo in queste poche righe.
La lunga premessa era solo per delineare una questione che viene indirettamente affrontata, in maniera davvero spiazzante, dalla giovane autrice Isabelle Le Minh, nel suo lavoro Trop tôt, trop tard.


© I. Le Minh (da una foto © H. Cartier-Bresson)

Questo il suo procedere: ella si “appropria” di alcune tra le più note fotografie di Henri Cartier-Bresson, padre del “momento decisivo”, e con Photoshop elimina dalle foto proprio… il momento decisivo, insomma il soggetto che fa da detonatore nell’immagine. Cosa resta? Resta, essenzialmente, una sospensione temporale, un sempre senza prima, durante e dopo. Non avessimo impressi nella mente gli originali, ci potrebbero sembrare foto piuttosto banali di paesaggio.
Ma il cortocircuito avviene proprio perché, conoscendo l’originale bressoniano, siamo invece devastati da un’assenza che percepiamo come una perdita, una scomparsa. Riemerge così un dopo, si dissolvono il prima e il durante.

Allora, l’implicita risposta alla domanda iniziale che ci fornisce il lavoro di Isabelle Le Minh va a convergere, in qualche modo, con quanto sostenuto da Roland Barthes nel saggio fondamentale La camera chiara.
La fotografia – ci viene così suggerito – è fatta di tempo. Cosa che ognuno di noi, istintivamente, trova forse convincente e drammatica nello stesso… tempo.

( Seguite Leonello Bertolucci su Twitter )

Commenti (8)
Più informazioni su: Fotografia, Luce.
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	Domenico Riccardo Peretti Griva                                     e il pittorialismo in Italia

Comunicato Stampa da www.exibart.it
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Domenico Riccardo Peretti Griva
Bambina sul prato, ante 1929
gelatina al bromuro d’argento
Coll. Privata, Firenze

 [Vedi la foto originale]


	

	Dal prossimo 15 dicembre al 7 aprile 2013 è in programma a Modena un appuntamento con la fotografia storica. Negli spazi dell’ex Ospedale Sant’Agostino, Fondazione Fotografia-Fondazione Cassa di Risparmio di Modena presenta la ricerca di uno dei grandi interpreti della fotografia italiana di inizio Novecento, Domenico Riccardo Peretti Griva (1882-1962). La mostra, curata da Chiara Dall’Olio, arricchisce il ciclo avviato nel 2010 dal Fotomuseo Giuseppe Panini, dedicato alla corrente artistica del pittorialismo, già indagata attraverso il lavoro di esponenti italiani (Salvatore Andreola) e internazionali (Yasuzo Nojima).
In anteprima nazionale sarà presentato un album inedito dell’autore, composto da 42 fotografie, autografato e datato 1929, proveniente da una collezione privata in deposito a Modena dal 2009. La mostra sarà inoltre arricchita da una selezione di 15 preziose fotografie provenienti dal Museo Nazionale del Cinema di Torino che, dal 2011, grazie alla donazione della figlia del fotografo Maria Teresa Peretti Griva e della nipote Giovanna Galante Garrone, conserva tutto il vasto archivio di positivi e negativi di Peretti Griva.

Tra suggestivi paesaggi naturali e ritratti di persone comuni, la mostra presenta il lavoro dell’artista piemontese. Attratto dal bello ed educato alla scuola positivista di Benedetto Croce, Peretti Griva regala immagini dai contorni evanescenti, ritratti pastorali e atmosfere rarefatte costituite da semplici altenanze di luci ed ombre. Nelle sue fotografie tutto è fermo e tranquillo, lontano dalla frenesia della vita moderna e dalle sperimentazioni estetizzanti del modernismo o del futurismo. “Le immagini di Peretti Griva – spiega la curatrice Chiara Dall’Olio – trasmettono quella pace e serenità, a tratti un po’ artificiosa, ricercata fortemente da chi era immerso come lui nella complessità della vita reale. Le sue fotografie sono spesso state accusate di essere un fuga dalla realtà, ma per Peretti Griva, di professione magistrato rigoroso ma anche “ribelle” nell’espletamento del suo ruolo, esse rappresentano il controaltare alla meschinità incontrata quotidanamente nelle aule della Corte d’appello di Torino di cui fu primo presidente dal 1945 al 1952.”

Attraverso le preziose stampe dell’autore, realizzate al bromolio ma anche con la più moderna tecnica della gelatina d’argento, la mostra conduce alla scoperta di uno stile spesso dimenticato, ma che è rimasto fino ai primi anni Sessanta il canone visivo di riferimento di molti circoli fotografici in Italia e all’estero. Le immagini pittorialiste di Domenico Riccardo Peretti Griva – annoverato negli anni Cinquanta tra gli autori italiani maggiormente presenti nelle esposizioni internazionali – sono espressione di un gusto estetico diffuso, nella scelta dei soggetti come nelle tecniche utilizzate.
Il catalogo, edito da Franco Cosimo Panini, conterrà tutte le immagini presenti in mostra, un saggio critico di Chiara Dall’Olio sul lavoro dell’artista e un approfondimento di Roberta Russo sulle tecniche di stampa usate dal fotografo.



	 

	

Negli spazi dell’ex Ospedale Sant’Agostino, Fondazione Fotografia-Fondazione Cassa di Risparmio di Modena - Largo Porta Sant'Agostino 228 (41121) viene presentata la ricerca di uno dei grandi interpreti della fotografia italiana di inizio Novecento, Domenico Riccardo Peretti Griva (1882-1962). - biglietti: € 7,00 intero, € 5,00 ridotto (under 25, over 65, gruppi min. 12 persone o gratuito (under 12, scuole, disabili con accompagnatore).


	

	

	Flags of America
Comunicato Stampa da www.exibart.it
[image: image25.jpg]



Stephen Shore
Bay Theater, Second Street, Ashland, Wisconsin, July 9, 1973
c&#8208;print
© Stephen Shore
Collezione Fondazione Cassa di Risparmio di Modena

 [Vedi la foto originale]
Continua a Modena la ricognizione sulla grande fotografia americana del Novecento avviata da Fondazione Fotografia con le retrospettive dedicate ad Ansel Adams e Edward Weston. Ad occupare le sale dell’ex Ospedale Sant’Agostino di Modena dal prossimo 15 dicembre al 7 aprile 2013 sarà una collettiva di grande respiro, dedicata a ventidue autori che, tra gli anni Quaranta e Settanta del secolo scorso, hanno scritto alcune delle più importanti pagine della storia della fotografia.

Le opere presenti in mostra rappresentano il nuovo nucleo di acquisizioni della collezione fotografica avviata nel 2007 dalla Fondazione Cassa di Risparmio di Modena, aggiungendo un capitolo fondamentale alla raccolta internazionale che ha indagato negli scorsi anni la scena artistica contemporanea di quattro continenti, passando dall’Estremo Oriente all’Europa dell’Est, dall’Africa all’India e al Sudamerica.
A queste opere si aggiunge il Jupiter Portfolio (1975) di Minor White, entrato nel 2002 nella Collezione Fotografica della Galleria Civica di Modena e ripresentato, con l’occasione di questa mostra, al pubblico modenese.
Dal purismo formale di Ansel Adams e di Edward Weston, precursori di un profondo rinnovamento dello sguardo, agli scatti irriverenti di Diane Arbus o alle registrazioni di Stephen Shore del nuovo paesaggio urbano, la mostra restituisce la straordinaria molteplicità di visione che ha contraddistinto la società americana nei decenni successivi alla seconda guerra mondiale. 
Riunite sotto il titolo significativo di Flags of America, le 82 opere in mostra ripercorrono un’epoca di grande fermento, della quale la fotografia ha saputo essere un fondamentale strumento di interpretazione oltre che di lucida analisi critica, capace di rinnovarsi e dare origine a importanti filoni di ricerca – dalla fotografia documentaria alle pratiche più intimiste e spirituali, fino alle indagini dei nuovi topografi – non solo in America ma a livello internazionale e, non da ultimo, italiano.

L’elenco completo degli autori comprende: Ansel Adams (1902-1984), Robert Adams (1937), Diane Arbus (1923-1971), Richard Avedon (1923-2004), Wynn Bullock (1902-1975), Harry Callahan (1912-1999), Paul Caponigro (1932), Walter Chappell ((1925-2000), Van Deren Coke (1921-2004), Bruce Davidson (1933), Roy De Carava (1919-2009), Robert Frank (1924), Lee Friedlander (1934), John Gossage (1946), Ralph Eugene Meatyard (1925-1972), Richard Misrach (1949), Irving Penn (1917-2009), Stephen Shore (1947), Aaron Siskind (1903-1991), Edward Weston (1886-1958), Minor White (1908-1976), Garry Winogrand (1928-1984).

Il catalogo, edito da Skira, conterrà le immagini entrate in collezione, accompagnate da schede di approfondimento sugli autori. 
 

orario: martedì-venerdì 11-13 e 15.30-19 - sabato e domenica 11-20
Negli spazi dell’ex Ospedale Sant’Agostino, Fondazione Fotografia-Fondazione Cassa di Risparmio di Modena - Largo Porta Sant'Agostino 228 (41121) 



Fotografia contemporanea tedesca

Comunicato stampa da http://undo.net/it

Alberto Peola espone le fotografie di Hilla e Bernd Becher, Elger Esser, Andreas Gursky, Candida Hofer, Thomas Ruff e Thomas Struth, artisti della 'Scuola di Dusseldorf', citta' che tra il 1976 e il 1997 ha rappresentato un luogo di eccellenza della produzione fotografica.
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Alberto Peola espone le opere di Hilla e Bernd Becher, Elger Esser, Andreas Gursky, Candida Höfer, Thomas Ruff e Thomas Struth, artisti della Scuola di fotografia dell’Accademia di Belle Arti di Düsseldorf, città che tra il 1976 e il 1997 ha rappresentato un luogo di eccellenza della produzione fotografica e un centro di formazione professionale e artistica ad altissimo livello.

Hilla (nata nel 1934) e Bernd Becher (1931-2007) vi insegnarono per l’intero ventennio. A loro, nella duplice veste di docenti e di artisti tra i più affermati a livello internazionale già a metà degli anni settanta, va riconosciuto un contributo decisivo nell’emancipazione artistica della fotografia.
La denominazione “classe di Becher” o “scuola di Düsseldorf” definisce un’affinità di visione fotografica oggettivante da una certa distanza. Ma, partendo dal processo di rinnovamento della fotografia documentaria perseguito dai Becher con estremo rigore e coerenza, gli “allievi”- Thomas Struth (diplomatosi nel 1980), Candida Höfer (nel 1982), Thomas Ruff (nel 1985), Andreas Gursky (nel 1987), Elger Esser (nel 1997) - hanno sviluppato percorsi artistici autonomi caratterizzati da un personale approccio concettuale e da un proprio linguaggio iconografico, aprendo nuove potenzialità all’immagine e contribuendo a loro volta all’affermazione della fotografia come opera d’arte, attraverso l’impiego di grandi formati, l’uso di sottili procedimenti di colorazione o della rielaborazione digitale, la scelta di una particolare presentazione. 

Fono al 30 Gennaio 2013 - Inaugurazione: 6 Dicembre 2012


Galleria Alberto Peola - Via della Rocca, 29 - Torino 

Orario: lun-sab 15.30-19.30, mattino su appuntamento - Ingresso gratuito
Gerry Johansson: Deutschland
di Giulia Zorzi da http://www.micamera.it 


     
 
      


La sensibile fotografia di Gerry Johansson suggerisce la visione ma anche l’ascolto. Deutschland è un’enciclopedia visiva del paesaggio rurale e urbano della Germania dal 2005 a oggi. Il rigore discreto delle immagini esorta verso un viaggio rassicurante e stupefacente alla scoperta dell’ordinario, di qualcosa che è oggettivo e tattile ma non necessariamente evidente. Eppure ogni singola fotografia che l’autore realizza durante i suoi itinerari inizia una nuova storia, e lì si conclude per passare alla successiva.
Non vi sono persone raffigurate nelle piccole scene di Johansson, eppure la presenza umana é tangibile e evidentemente svelata, compito nostro saperla cogliere, oppure no.

Gerry Johansson, attraverso la sua lunga carriera, ha raccolto gli stimoli e l’austerità seriale della scuola tedesca diluendola con la fascinazione per il paesaggio “dimenticato” tipica dei “nuovi topografi americani”, e il suo accento nordico, dettato dall’utilizzo seducente e malinconico del bianco e nero, ne decreta oggi la comprensibile originalità.

Deutschland è anche un libro pubblicato da Mack – uscito in ottobre 2012 e disponibile qui in mostra dal 12 dicembre – 12 gennaio, 2013
Questa mostra è organizzata in collaborazione con il Festival di fotografia Savignano Immagini – SI Fest di Savignano sul Rubicone. Ringraziamo i curatori Stefania Rössl e Massimo Sordi, e Paola Sobrero, direttrice dell’Istituzione Cultura. http://sifest.net

Gerry Johansson
Nato nel 1945, vive a Höganäs, in Svezia, dal 1969. Si forma come grafico alla Scuola di Design e Artigianato di Göteborg in Svezia. Dal 1970 al 1985 collabora con le riviste di fotografia svedesi Populär Fotografi e Aktuell Fotografi. Con Yngve Neglin, Jan Olsheden e Werner Noll fonda la casa editrice Fyra Förläggare AB nel 1972 e in seguito lavora come fotografo indipendente. Nel 1995 pubblica il libro Amerikabilder 1962-1993. Su commissione fotografa per i progetti Japan Today sull’isola di Shikoku nel 1999 e Dronning Maud Land in Antartide che espone al Museum of Modern Art di Stoccolma nel 2003. Riceve una borsa di studio dall’Istituto Svedese per fotografare Tokyo nell’inverno del 2004. Pubblica Sverige / Gerry Johansson con fotografie provenienti da 160 città svedesi nel 2005. Riceve il premio Cultura della Regione Scania nel 2011. Deutschland è l’ultimo di una serie di progetti e pubblicazioni geograficamente caratterizzati: Amerika, 1998, Sverige, 2005, Kvidinge, 2007, Ulan Bator, 2009 e Pontiac 2011.
www.gerryjohansson.com

dal 12 dicembre 2012 al 12 gennaio 2013 (tutto il giorno - ingresso gratuito) presso Micamera - lens based arts - Via Medardo Rosso 19, 0159 Milano Italia- +39 02 4548 1569 - Giulia Zorzi o Flavio Franzoni - associazione@micamera.it  oppure  info@micamera.com
Grandi fotografi, 20 maestri indiscussi della fotografia internazionale raccontati in un unico volume
da http://www.libreriamo.it 
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Il volume, curato dal Presidente di Contrasto Roberto Koch, presenta il lavoro di venti grandi fotografi, con storie ed esperienze professionali diverse
 

MILANO - Venti maestri indiscussi, che hanno indissolubilmente segnato la storia della fotografia internazionale. E’ questo Grandi fotografi, il progetto di Contrasto curato da Roberto Koch, con testi di Laura Leonelli, Alessandra Mauro e Alessia Tagliaventi. Questo libro, i cui diritti sono stati venduti a Flammarion per l''edizione in francese e inglese e a Blume per l''edizione in spagnolo, presenta il lavoro di venti grandi fotografi. Venti diversi autori, con storie ed esperienze professionali diverse.

 

MAESTRI DELLA FOTOGRAFIA D’AUTORE - Tutti i nomi selezionati hanno segnato la storia della fotografia inaugurando con il proprio sguardo nuovi modi di vedere, snodi di passaggio, svolte epocali da cui non è più stato possibile tornare indietro. Da Henri Cartier-Bresson a Sebastião Salgado, da Gabriele Basilico a William Klein, da Man Ray a Walker Evans, da Robert Doisneau a Martin Parr, da August Sander a Peter Lindbergh, da Robert Mapplethorpe a Herb Ritts, da Margaret Bourke-White a Steve McCurry, da Robert Capa a James Nachtwey, da Elliott Erwitt a Helmut Newton, da Mario Giacomelli a Nobuyoshi Araki: l’esperienza di ognuno di loro fa ormai parte del nostro bagaglio visivo.

 

 

MAESTRI DELLA VISIONE - Il volume contiene testi critici inediti, riproduzioni perfette, note biografiche accurate e citazioni d’autore. Le venti accurate monografie rappresentano un omaggio ad altrettanti “maestri della visione” e un contributo per comprendere il valore di un’esperienza, come quella fotografica, diventata linguaggio comune, a volte alto, lirico e profondo, della vita contemporanea.

 

 

LA FOTOGRAFIA DAL ‘900 IN POI - Tra gli autori del testo Alessandra Mauro, direttore editoriale della Contrasto editore, “Enumerare, scegliere, elencare, classificare. Compilare una lista, dice Umberto Eco, che alla lista e alla sua vertigine cognitiva ha dedicato un libro, è un metodo usato per conoscere, per fare ordine, per dare una immagine, fornire un metodo di studio e di conoscenza. Questa lista di venti grandi fotografi non fa eccezione: sono altrettanti nomi uniti insieme per una necessità, forse caotica (direbbe ancora Eco), di fornire al lettore un panorama ampio di cosa è stata la fotografia dal ’900 in poi. Questi venti autori, con le loro storie e le diverse esperienze, hanno tutti segnato tappe fondamentali non solo nella storia della fotografia ma delle arti visive in genere e rappresentano altrettanti punti di passaggio, snodi da cui non è più possibile prescindere. Un catalogo parziale? Forse. La lista può quindi essere una descrizione aperta ai cambiamenti, come quando gli elenchi si concludono con un semplice ma indicativo “eccetera” che fa prefigurare infinite possibilità e varianti. E allora, anche noi vogliamo concludere questa lista con un possibile, ideale eccetera che possa aprire ad altri nomi da raccogliere, altre esperienze fotografiche da studiare. Altre liste da compilare.”


     
     
     
     


     
     
     
     

Tags:  Grandi Fotografi, Contrasto, Roberto Koch, Henri Cartier-Bresson, Robert Doisneau, Peter Lindbergh, Steve McCurry, Robert Capa, Elliott Erwitt, Helmut Newton, fotografia
I filtri alla Instagram? Sono la tomba della fotografia (e delle app)
Perché condire i nostri i scatti con orpelli digitali non fa di noi dei fotografi migliori

di Roberto Catania da http://www.panorama.it
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Credits: Treintanyero @Flickr

Ci sono due cose che vorrei dire su questa cosa della moda dei filtri. La prima è di natura prettamente folkloristica, e prendetela per quello che è: una riflessione personale (e opinabile) sul valore del foto-editing usa e getta nella nostra era digitale. La seconda, forse un po’ più seria, riguarda le conseguenze che un certo modo di fare applicazioni sta determinando sul nostro modo di interagire col Web.

Ma procediamo con ordine. I filtri, dicevamo. Per quelli come me che sono cresciuti con il mito della reflex e delle foto fatte con la fatica e il sudore, questi orpelli digitali sanno un po’ di farlocco, artificioso, posticcio: a vedere certe immagini pubblicate suisocial network dagli amici smartphone-dipendenti mi sembra di rivedere quelle racchie del liceo che pur di sembrare carine si coprivano con quintali di trucco (finendo ovviamente per sembrare più brutte).

Il fatto è che quando una foto è bella è bella, poche storie. Non serve condirla coi lustrini e le paillettes. Se riesco a immortalare uno gnu che corre nel bel mezzo della savana, mettendolo a fuoco e centrandolo come si deve, sono stato bravo (e fortunato). Tutto il resto – dai filtri dozzinali all’editing più sofisticato diPhotoshop e affini – sono solo un contorno.

Dice: sì, però con Instagram anche le foto fatte col cellulare diventano belle. Perfino la mia fidanzata ha un aspetto migliore. Balle. Come se bastasse mettersi un paio di occhiali con le lenti rosa perché il mondo diventi migliore.

La verità è che Instagram e tutte le applicazioni nate per modificare le immagini sono una via facile per la felicità. Uno specchio del nostro vivere quotidiano ipercinetico e bulimico. Perché non c’è tempo di curare la posa, il tempo di esposizione, il diaframma,la messa a fuoco. Tanto alla finec’è sempre il nostro smartphone, basta un clic, un effetto miniatura, un filtro granualre e… voilà, il gioco è fatto. Con tanto di applausi e Mi Piace su Facebook.

Il fenomeno è così profondo e diffuso da aver (quasi) modificato il gusto fotografico. Sembra quasi che una foto non sia degna di essere pubblicata sui nostra social senza quell’effetto Toaster o Brannan che ormai vediamo dappertutto. Se ne sono accorti pure i costruttori di macchine fotografiche  che pur di accontentare la nutrita schiera di Instagramdipendenti stanno infarcendo le proprie creature digitali di effetti speciali e colori ultravivaci.

Fin qui le considerazioni de gustibus. Poi però c’è un’altra questione. Più seria. Che ha a che fare con l’impatto sul nostro modo di vivere e sfruttare le applicazioni.

Succede che Instagram, che come tutti sanno è di proprietà di Facebook, decida di togliere l’amicizia a Twitter . Insomma, gli utenti della più famosa piattaforma di microblogging del mondo si ritrovano da un giorno all'altro senza poter pubblicare i propri scatti con Instagram. Si dovranno accontentare dei filtri della casa . Finisce qui? No. Per molti è solo l’inizio di una guerra a colpi di effetti seppia e sgranati Polaroid. Magari domani toccherà a Twitter chiudere le porte in faccia a qualche suo simile, che so, Flickr, che proprio oggi ha annunciato l’uscita della sua nuovissima app per iPhone (con tanto di filtri, naturalmente).

La guerra dei filtri, intendiamoci, è solo la punta di un iceberg che ha radici ben più profonde e che coinvolge tutto l’Universo del Web, non solo gli sviluppatori di applicazioni di photo-sharing. A ben guardare quella cui stiamo assistendo è un’autentica lotta di classe fra tutti i big del panorama digitale, sempre più inclini a isolare le proprie app e i propri servizi Web dal resto del mondo. È un trend che ha in Apple il suo interprete di punta, come dimostra la decisione – per il momento poco felice – di sganciarsi dalla applicazioni di Google per fare tutto da sé.

"Twitter, Google, Apple, Facebook pensano di poter fornire tutte le funzionalità digitali immaginabili per l'utente in totale autonomia e a proprie spese", sottolinea John Pavlus in questo articolo dal sommario piuttosto emblematico: Le applicazioni e i servizi web stanno iniziando a funzionare in modo stupido, un po' come il tostapane e il frullatore nel 20° secolo.

Il risultato è che sempre più spesso ci ritroviamo a non poter più condividere i nostri contenuti da un social network all’altro, quando va bene. Perché nella peggiore delle ipotesi ci si può pure perdere nel deserto australiano per colpa di un paio di mappe poco affidabili

Il miglior fotografo di news del 2012

da http://www.ilpost.it
Time ha scelto il fotoreporter Marco Longari per le sue immagini dell'Egitto in rivolta e dei recenti bombardamenti a Gaza: le foto
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Ogni anno la rivista statunitense Time sceglie e premia il miglior fotografo di news (Best Photographer on the Wires) delle agenzie di stampa: il premio non è in denaro, ma è comunque considerato un riconoscimento che contribuisce ad aumentare il prestigio e la notorietà dell’autore. Nel 2010 i responsabili della rivista scelsero il fotografo brasiliano Mauricio Lima dell’agenzia Agence France-Presse, nel 2011 lo statunitense Pete Muller di Associated Press. I criteri di scelta si basano sulla distinguibilità delle immagini e sulla rilevanza delle storie raccontate.
Ogni anno dalle agenzie arrivano moltissime immagini che raccontano gli eventi più importanti e significativi, che diventano spesso memorabili proprio grazie al lavoro dei fotografi. La settimana scorsa, Time ha annunciato che il vincitore per il 2012 è Marco Longari, fotoreporter italiano di 47 anni che negli ultimi anni ha lavorato e fotografato molti eventi importanti. Dalla primavera araba, all’incursione israeliana a Gaza di novembre, era in Egitto durante le elezioni, è stato in Siria e ha raccontato i recenti scontri contro il presidente Morsi. Per Longari «il 2012 è stato un altro anno di rivoluzioni, proteste, atti di violenza e follia pura e sembra che l’umanità abbia perso l’orientamento ancora una volta».
    
   
   
   
   

    
   
   
   
   


    
   
   
   
   

    
   
   
   
   


    
   
   
   
   

Il fotografo ha studiato fotografia presso l’Istituto Superiore di Fotografia di Roma, lavora per l’agenzia Agence France-Presse (AFP) e alla fine degli anni 90 è stato in Kosovo, successivamente in Africa come corrispondente da Nairobi. Ha fotografato la crisi nel Darfur e poi, nel 2008, si è occupato della guerra Russo-Georgiana.
Il Post ha pubblicato in diverse occasioni le sue fotografie. Longari si dimostra attento ai dettagli, alla composizione delle inquadrature e ai colori. La bellezza delle sue immagini restituisce storie importanti, a volte drammatiche, in maniera diretta ed efficace e soprattutto con un punto di vista molto personale.
In lode dell’intramontabile tramonto

di Michele Smargiassi da smargiassi-michele.blogautore.repubblica.it
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Tramonto sullo skyline di Manhattan, 2012, foto di Michele Smargiassi, licenza Creative Commons

“Signorina, le piacciono i tramonti? Venga a casa mia, ne ho un armadio pieno…”.

Eccovi una barzelletta che non fapiù ridere da mezzo secolo. Cioè da quando, più o meno, la fotografia a colori è diventata accessibile alle grandi masse dei fotografanti privati. Da allora è possibile riempire davvero un armadio di tramonti, o almeno unhard-disk. Qualcuno l’ha sicuramente fatto.
Chi non ha mai alzato l’obiettivo sul calar del sole alzi la mano. La fotografia al tramonto è diventata il luogo comune del cartolinesco, vale a dire del fotografico più scontato, dell’inevitabile souvenir dal facile effetto, della banalità del gusto foto-turista.
E per questo è stata messa in burletta in quanto genere, in blocco, a prescindere dalla riuscita delle singole immagini. Magari da chi non si sognerebbe di sbeffeggiare un tramonto di Turner, o di Fattori, o di Monet, o di Munch.

Eppure non tutti i grandi fotografi hanno disdegnato il tramonto, fin da quando non era neppure possibile catturarne i colori, vedi le marine di Le Gray, che per riuscire nel suo scopo inventò il sistema della doppia esposizione. Sarò grato, come sempre, agli amici che vorranno segnalarmi tramonti celebri o meno celebri nella storia della fotografia…
Perché il tramonto è un genere fotografico che non conosce crisi. L’artista americana Penelope Umbrico, l’ho ricordato di recente, ne ha ricomposta un’immensa ossessiva antologia (giunta a quota 8.730.221 esemplari alla fine del 2011) solo frugando negli archivi di Flickr. Ci ho ripensato nei giorni scorsi sfogliando le centinaia di fotografie inviate a repubblica.it dai lettori estasiati davanti al sontuosotramonto del 23 dicembre scorso.
Non c’è niente da fare, il tramonto è il re dei kodak moments, fa prudere il dito indice sul pulsante di scatto. Non si resiste. Il tramonto è un genere fotografico, basta sfogliare qualche catalogo di stock photography o di microstock (che sono sempre eccellenti termometri del gusto iconografico corrente) per rendersene conto.
E allora c’è poco da fare ironie e sbuffetti di superiorità. Chi sorride davanti a un tramonto altrui forse sta solo cercando di esorcizzare i propri, per dirla un po’ metaforicamente. E non si fa domande sul perché i tramonti godano di questo solido, tradizionale, intramontabile (se mi consentite il gioco di parole) successo iconogenico.
Bene, io qui mi permetto di fare l’apologia delle FdT, le fotografie dei tramonti, urformen della fotogenia e nobili archetipi del fotografico.
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La FdT ha un preciso rigore formale, come una sonata. La sua struttura può essere riassunta in un geroglifico di una disarmante essenzialità: una linea orizzontale su cui si appoggia una semicirconferenza, e anche un bambino lo riconoscerà (benché possa anche vederci un cappello, e se quel bambino si chiama Antoine de Saint-Exupéry ci riconoscerà un boa che ha inghiottito un elefante…).

I suoi elementi di base sono tutti semplicissimi, pressoché tutti necessari, nessuno superfluo: nella sua struttura ideale, la composizione è spartita orizzontalmente, in proporzione variabile, tra una zona di colori caldi in alto e una zona più scura in basso, e nella prima zona un disco o comunque un’area più luminosa. Profili in controluce sono ammessi, ma le variazioni sugli elementi di base sono difficili e rischiose.

Per questo, la FdT è una sfida alla creatività. Il fotografo può variare pochissimo, può comporre poco o nulla, la gamma delle sue opzioni grafiche è limitatissima: la proporzione fra cielo e suolo, la presenza e la posizione del sole. Tutto il resto è dato e non è modificabile: era questo, del resto, che affascinava Stieglitz quando fotografava le nuvole, e diceva che questa minimalizzazione della sovranità dello sguardo, costretto a giocare solo con l’inquadratura, metteva a nudo l’essenza stessa dell’arte fotografica.

La FdT è l’infinita variabilità dell’identico. I tramonti si somigliano tutti ma nessuno è uguale a nessun altro. Come gli impianti industriali collezionati dai Becher e imitati da uno stuolo di epigoni della fotografia entomologico-seriale. La FdT è spontaneamente fotografia concettuale.

La FdTè obbligatoriamente un paesaggio, ed essendo impersonale ti obbliga a misurarti con un genere classico, uscendo dai cliché della fotografia turistica. Con una macchinetta comune, e senza usare il terrificante flash, la foto classica della fidanazata davanti al monumento non si può fare. Il tramonto vuole essere solo in scena.
La FdT è reportagistica. Dà sempre la notizia di un evento fuori dal comune: un tramonto poco significativo non lo fotografa nessuno. Certo, di tramonti fiammeggianti ce ne sono parecchi, e si tratta pur sempre di un sole che si tuffa dietro l’orizzonte. La notizia è come minimo ripetititva. Ma anche le guerre si ripetono, e si tratta sempre di uomini che scannano i loro simili. Eppure i fotoreporter ci corrono dietro.

La FdT è inevitabilmente simbolica. È una metafora ready-made: impossibile non pensare, di fronte a un tramonto, alle associazioni mentali con la vita e la morte, lo scorrere del tempo, l’eterno alternarsi della luce e del buio e altro ancora. Scrive giustamente Umbriaco che fotografare il sole significa rendere omaggio, come in un culto ancestrale, al “quintessenziale donatore di vita, presenza costante nella vita di chiunque, simbolo di illuminismo, spiritualità, eternità, di ogni cosa irraggiungibile, fornitore inesausto di calore, energia e vitamina D”. Lo hanno fatto miliardi di uomini per milioni d’anni e la metafora naturale non s’è ancora usurata: vuol dire che non è così banale, che passa sopra, o sotto, il concetto di banalità.
Su oggetti iconici di questa potenza non si può ridere sprezzanti. Il mio invito ai fotografi: fate una cosa nuova, fotografate un tramonto. Se ne avete il coraggio.

Tag: Alfred Stieglitz, Bernd e Hilla Becher, Claude Monet, Edward Munch, Giovanni Fattori, Gustave Le Gray, nuvole, Penelope Umbrico, tramonto, William Turner
Scritto in Classici, creatività, paesaggio | 11 Commenti »
Kusakabe Kimbei

GALLERIA LANTERNA MAGICA, PALERMO
Comunicato stampa da http://undo.net/it
Anche quest'anno la mostra di Natale di Lanterna Magica e' dedicata alla fotografia giapponese con scatti vintage dell'artista Kusakabe Kimbei (1841-1934).
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Anche quest’anno la grande mostra di Natale di Lanterna Magica è dedicata alla fotografia giapponese. Dopo “La Scuola di Yokohama” e “Ogawa Kazumasa”, la libreria palermitana accoglie nei suoi spazi le immagini originali vintage di un altro grande fotografo nato e vissuto in Giappone: Kusakabe Kimbei. 

Pittore in origine, iniziò giovanissimo la sua attività di colorista delle fotografie nello studio di Felice Beato; passò poi con le stesse mansioni alle dipendenze del Barone Raimund Von Stillfried che aveva rilevato lo studio di Beato nel 1877, e di cui Kusakabe diventò il braccio destro (una nota fotografia lo ritrae seduto sul pavimento davanti al grande fotografo austriaco). 

Fu probabilmente lo stesso Stillfried ad insegnare la fotografia a Kusakabe Kimbei, che successivamente aprì il suo primo studio fotografico a Yokohama nel 1880. Ritenendo che il suo cognome “Kusakabe” fosse difficilmente memorizzabile dagli occidentali, decise di farsi chiamare col nome di battesimo, e cioè semplicemente “Kimbei”. 

Fu l’ultimo grandissimo fotografo di quella che possiamo definire la Scuola di Yokohama. Proseguì il lavoro di Beato e Stillfried, continuando e perfezionando la tecnica della colorazione manuale delle fotografie. Avendo avuto la fortuna di lavorare sia con Beato che con Von Stillfried, studiò l’approccio differente alla fotografia dei due grandi Maestri, e il suo stile ne venne influenzato da entrambi. Da Beato apprese l’arte del reportage e della veduta, e da Stillfried l’approccio psicologico al ritratto. 
La caratteristica delle immagini di Kimbei è la qualità della colorazione manuale, sempre molto curata e appropriata per le diverse fotografie, con una gamma di toni cromatici molto estesa e una notevole densità di colore. Applicò le sue capacità pittoriche alla nuova attività di fotografo, sia colorando personalmente le sue fotografie, che controllando scrupolosamente il lavoro degli altri coloristi alle sue dipendenze. Nella sua lunga attività produsse molti pregevoli album dove inserì, assieme alle sue immagini, anche foto di Felice Beato e Raimund Von Stillfried, probabilmente ristampandole da negativi che erano entrati in suo possesso dopo la cessazione dell’attività dei suoi maestri. 
Kimbei costituì un suo archivio personale di fotografie che, per quantità e diversità dei soggetti, non avrà uguali in Giappone. Si ritirò dall’attività nel 1914 e passò i suoi ultimi anni a dipingere. 

L’album Maraini: 

Per una fortunata coincidenza, qualche mese fa Lanterna Magica, tramite Vincenzo Mirisola, ha potuto acquistare in un’asta francese diciassette fogli d’album sciolti, con illustrazioni finemente acquerellate agli angoli in basso a sinistra e in alto a destra, con applicate importanti foto di Kusakabe Kimbei, Felice Beato, Raimund Von Stilfried e Tamamura Kozaburo. Da una ricerca effettuata dallo stesso Mirisola è risultato che questi fogli sono simili, se non identici, a quelli che compongono un album finora ritenuto unico, e attualmente conservato in un’importante collezione svizzera, ampiamente descritto e riprodotto in un volume di storia della fotografia giapponese di recente pubblicazione. A quest’album è stato dato il nome Maraini perché quando venne mostrato all’illustre fotografo e studioso di cultura giapponese, questi si commosse fino alle lacrime. Da allora, in omaggio a Fosco Maraini, l’album porta il suo nome. 

Si ritiene che i disegni acquerellati dell’album siano opera del famoso illustratore giapponese Tomioka Eisen (1864-1905) “conosciuto illustratore e autore di disegni per stampe xilografiche che fu attivo a Tokyo nell’ultimo decennio dell’Ottocento”.

Si possono fare diverse ipotesi sul ritrovamento di Lanterna Magica. O l’album era composto da più volumi, e i fogli in possesso della libreria palermitana appartengono ad un secondo volume dell’opera, oppure che si tratti di un’altra copia distrutta per ricavarne stampe da vendere separatamente. 

Lanterna Magica è orgogliosa di esporre queste opere nella mostra dedicata a Kimbei in una sezione separata. Tra l’altro si avanza l’ipotesi che l’album sia stato prodotto proprio da Kimbei che ha stampato per l’occasione, e colorato, anche foto di altri importanti fotografi suoi predecessori o contemporanei. 

Lanterna Magica-via Goethe 43-Palermo,Orari:da Lunedì a Sabato ore 16:30-19:30

In palmo di mano

di Michele Smargiassi da smargiassi-michele.blogautore.repubblica.it
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Ci sono gesti che la fotografia ha letteralmente creato dal nulla. Che non esistevano prima. Gesti fotogenici. Di più: gesti foto-generati. Foto-gesti.

Qualche esempio? Passate una mezza giornata al Campo dei Miracoli di Pisa e ne farete una scorpacciata. Ben pochi foto-turisti resistono alla tentazione della posa“sorreggo-la-torre-pendente-con-la-mano”.
Direi che quello è un foto-gesto geolocalizzato. Non solo perché esiste prevalentemente a Pisa, ma perché risulta del tutto  incomprensibile e ridicolo se non c’è una fotocamera a ritrarlo, e lo è comunque per chi non ha l’occhio nel mirino, allineato sulla parallasse giusta.
Analogo e più diffuso, anche se un po’ più difficile da realizzare tecnicamente, il gesto da spiaggia “tengo-il-sole-fra-le-dita”, come tutti i giochetti simili con il lontano e il vicino.
Ecco, questi sono tutti gesti che prima della fotografia, e forse prima della fotografia di massa, non esistevano, perché solo la fotografia li traduce in immagine.

Poi ci sono gesti dell’uomo che magari esistevano anche prima, ma che diventano gesti foto-genici, diventano foto-gesti, perché nessun altro sistema di produzione delle immagini se ne era mai interessato.
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Forse perché non erano abbastanza nobili da finire in un dipinto aristocratico, né abbastanza “bozzettistici” da finire in un disegno, in una stampa popolare.

Ecco, credo che Franco Vaccari ne abbia scoperto uno. E con l’ironica acuta dote di Re Mida che gli appartiene da sempre, l’artista delle “esposizioni in tempo reale”, il teorico dell’”inconscio tecnologico”, ci ha costruito attorno qualcosa che racconta una storia e forse anche un po’ di Storia.

Dice Vaccari che l’aveva già notato da tempo. Franco è un grande frequentatore di archivi fotografici. Preferisce quelli pieni di fotografie che si sono “fortunatamente” salvate da usi impropri perché “non lasciavano intravedere un particolare interesse per eventuali dimensioni artistiche”.

Salvate, sì, perché è proprio la “presunta artisticità”di certe fotografie vernacolari che spesso le condanna a morte, le trasforma in oggettini da mostre nostalgiche, “svuota le fotografie di significato e rende inutile il tempo a loro dedicato”. Quanto ha ragione. Ma sto divagando.

Dunque, Vaccari si reca un bel giorno nell’archivio fotografico del Centro di ricerca etnografica di Carpi, nel Modenese, dove con gioia scopre che “non c’era il pericolo di rimanere intrappolati nelle narcisistiche esercitazioni degli artisti dell’obbiettivo“. E lì s’imbatte in una, due, tre, diverse fotografie che stranamente si somigliano.

In tutte, un uomo robusto col braccio teso tiene appoggiata sulla mano una bambina in piedi, in precario eppure apparentemente tranquillo equilibrio, visto che la bambina di turno non mostra mai segni di preoccupazione.
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Una spiegazione della curiosa ricorrenza gliela offre poi la direttrice del centro, Luciana Nora, che evidentemente si era fatta la stessa domanda: “Qui le donne sono sempre state importanti e gli uomini, quando nasceva loro una figlia, ne erano orgogliosi al punto diportarle in palmo di mano…”.
Carpi è stata (ora un po’ meno) la capitale della maglieria, un’industria guidata da amazzoni dell’imprenditoria, lavorata da operaie, gestita da donne, questo è tutto vero.

Non saprei dire se il gesto così ripetuto da essere palesemente un gesto comune, fosse davvero intenzionalmente una metafora visuale, la traduzione gestuale consapevole di un modo di dire popolare. Ma certo, la spiegazione si attaglia.
E si ritaglia. Attorno a queste immagini, scavamdo, recuperando, riordinando, Vaccari ha costruito una mostra intera, che ovviamente porta quel titolo, In palmo di mano, una mostra sull’antropologia femminile di questo pezzo di pianura. Lo ha fatto a modo suo, con le forbici.
Frugando dentro le immagini, trovando altre immagini nuove in quelle antiche, portando in primo piano i dettagli secondari che “sfuggono all’economia dell’immagine” (dice il curatore Luca Panaro), isolando e quindi ipostatizzando le figure e i gesti che gli interessavano, facendo parlare a quelle foto una lingua diversa da quella originaria.

Vaccari è un ri-mediatore d’immagini fin da quando la parola e il concetto stessi non esistevano. Ma il suo modo di lavorare sui corpus di fotografie vernacolari, la suaarchive art si direbbe adesso, non è mai ripiegato su se stesso, mai compiaciuto solo del proprio fare. Gli serve sempre per arrivare da qualche parte. Per affermare qualcosa, per scoprire qualcosa.
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Per esempio, che nel corso del tempo il sorriso di quelle bambine portate in palmo di mano sparisce dalle loro labbra quando crescono. Che l’orgoglio perfino un po’ spavaldo delle ragazze degli anni Cinquanta, in pantaloncini da mondina, sigarette in bocca e pericolosissimamente senza uomini custodi attorno, negli anni Sessanta si appanna, quando le intrecciatrici di cappelli di paglia della prima manifattura carpigiana, ancora diffusa nelle campagne, diventano lavoranti seriali concentrate nei capannoni.

Quando accade che l’emancipazione attraverso il lavoro pian piano diventa subordinazione al lavoro di fabbrica. E la fabbrica non è un paradiso, neanche se è fatta tutta di donne, dall’operaia alla capa.

E quel gesto dunque cambia di significato, e dice che  forse quelle bambine avrebbero avuto voglia di scendere in tempo da quelle mani robuste che le esaltano tanto quanto le subordinano a un destino; che preferirebbero forse saltare giù da quel piedistallo esaltante ma ingannevole, e divertirsi un altro po’ nella polvere dell’aia.

Tag: Carpi, Franco Vaccari, Luca Panaro, Luciana Nora, Torre di Pisa
Scritto in Autori, fotografia e società, vernacolare | 18 Commenti »
La Biennale dell'immagine scopre in anteprima gli scatti d'autore di tre fotografe che hanno raccontato il Novecento
da www.liberiamo.it
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Nell’ambito della Biennale dell’immagine, il m.a.x.museo di Chiasso scopre per la prima volta tre fotografe che con i loro scatti hanno documentato la società e la cultura del Novecento

Spesso capita anche alle opere di molti fotografi di venir scovate e tornare alla luce quasi per miracolo. È il caso delle altre tre fotografe “storiche” che la Biennale dell’immagine – la manifestazione sull’arte fotografica e sulle arti visive contemporanee del Comune di Chiasso – ha scelto per il suo percorso espositivo. Fino al 31 gennaio 2013, gli spazi del  m.a.x.museo  ospitano la mostra “Lucia Moholy (1894-1989) tra fotografia e vita”, dedicata alla  fotografa, scrittrice e insegnante meglio nota come moglie dell’artista Lázló Moholy-Nagy; l’accompagano in questo studio sulla fotografia gli scatti della fotografa ambulante Leonilda Prato, protagonista di “Un cammino verso la luce”, e quelli della sua contemporanea polacca Stefania Gurdowa, raccolti nella mostra “Il doppio volto. Sommersi e salvati”.
TRA FOTOGRAFIA E VITA - “Lucia Moholy (Praga 1894 - Zurigo 1989), pur essendo considerata l’autrice della più importante opera di documentazione riguardante l’eccezionale esperienza del Bauhaus, non ha mai avuto in tempi recenti l’onore di una mostra personale, continuando a essere considerata in primo luogo come la moglie del più celebre e celebrato László Moholy-Nagy”, spiega Antonio Mariotti, responsabile dell’VIII Biennale dell’immagine. La Moholy comincia a dedicarsi alla fotografia nel 1922 a Weimar, aiutando il marito nelle sue formulazioni e nei suoi esperimenti. La svolta significativa si ha sicuramente quando, trasferitasi a Dessau, inizia la sua collaborazione con la Bauhaus: “Nella sua fotografia, che potremmo definire sperimentale, testimonia con tagli inconsueti l’atmosfera innovativa della didattica della scuola, in particolare con la sezione dei ritratti degli stessi maestri del Bauhaus”, prosegue Mariotti. Nel 1933 – chiuso il Bauhaus – emigra a Praga, Vienna, passando un periodo anche in Yugoslavia, quindi a Parigi e stabilendosi poi a Londra, dove si distingue come scrittrice e ritrattista. Partecipa da intellettuale anche al lato teorico della fotografia, scrive numerosi articoli e nel 1939 pubblica “A Hundred Years of Photography, 1839-1939” (Harmondsworth, 1939), una storia culturale della fotografia che rimarrà antesignana dello specifico settore. Cresciuta fra uomini di talento e carattere, Lucia Moholy si separa dal marito e, dopo diverse dimore, decide di vivere in Svizzera, a Zurigo dove continuerà la sua attività di fotografa e soprattutto di pubblicista nell’ambito della critica d’arte e della pedagogia dell’arte.
UN CAMMINO VERSO LA LUCE – Per una decina d’anni, tra fine Ottocento e l’inizio del secolo scorso, Leonilda Prato vive spostandosi senza tregua tra il Piemonte, la Lombardia e la Svizzera romanda. Partita dal villaggio natio di Pamparato, insieme al marito Leopoldo, fisarmonicista, Leonilda per diverso tempo non fa altro che accompagnarlo alla chitarra e al canto, in un mondo di ambulanti, fatto di venditori di mercanzie di ogni genere, imbonitori e mendicanti, maghi e fattucchiere di ogni genere. Racconta Antonio Mariotti: “La leggenda vuole che sia proprio durante un soggiorno in Svizzera, che la donna apprenda i rudimenti della fotografia da un artigiano austriaco che piazzava il suo treppiede in ogni villaggio della regione”. Leonilda impara presto, si procura la necessaria attrezzatura e si «inventa» così un’attività autonoma che continuerà ad esercitare, con ritmi e necessità diverse, fino a poco prima della morte, avvenuta nel 1958.
SOMMERSI E SALVATI - Figlia di un maestro di musica delle antiche miniere di sale della Bochnia, nata a Debica nel 1888 - nel sud della Polonia - Stefania Gurdowa ha imparato l'arte fotografica di studio, in un’epoca in cui, i primi decenni del Novecento, ognuno poteva onorarsi - spesso per la prima volta - di un ritratto. Nel suo studio vede passare centinaia di persone nei cui sguardi sembra trapelare la consapevolezza che il loro mondo sta per essere sconvolto dallo scoppio della Seconda Guerra Mondiale. Sconvolgimenti che influenzeranno fortemente la vita della stessa fotografa, tanto che le sue immagini, considerate perdute, riaffioreranno da un nascondiglio ricavato nel muro del suo studio soltanto una decina d’anni fa.
       


   
   
   
   


   
   
   
   


   
   
   
   


   
   
   
   


   
   
   
   


   
   
   

Tags:  Bi8, m.a.x.museo, Chiasso, Lucia Moholy, Leonilda Prato, Stefania Gurdowa,

 HYPERLINK "http://www.libreriamo.it/?fotografia" fotografia
La fotografia di Robert Capa e la sua leggenda, raccontante in un esclusivo volume
da www.liberiamo.it
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Esce oggi per Contrasto il libro dedicato uno dei più grandi fotografi del XX secolo, che con la sua Rolleiflex è stato testimone di cinque diversi conflitti bellici

MILANO - Dare una versione diversa della vita di uno dei fotoreporter più celebri di tutti i tempi. E’ questo “Robert Capa. Tracce di una leggenda”, il nuovo titolo della serie Logos edito da Contrasto, dedicato a uno dei più grandi fotografi del XX secolo, tra i fondatori della Magnum Photos. Autori del libro Bernard Lebrun, inviato speciale per France 2 per ventidue anni, corrispondente di guerra in Iraq, ex Jugoslavia e in Afghanistan, corrispondente da Londra negli anni ’90, e Michel Lefebvre, un giornalista di Le Monde, capo redattore di Historie dans Le Monde Magazine.

 

COME POLLICINO - Così gli autori del libro spiegano il loro omaggio al fotografo ungherese. “Non abbiamo voluto scrivere una nuova biografia, ma abbiamo tentato di dipingere il personaggio in modo diverso, con tocchi successivi. Come Pollicino Capa ha lasciato dei sassolini bianchi che chiariscono le zone d’incertezza e le parti in ombra. Ha cosparso il mondo – perché il mondo era il suo territorio di caccia – di segni, tracce, foto, pubblicazioni, amici e nemici”.

 

IL PIU’ GRANDE FOTOGRAFO DI GUERRA - Anche se apparentemente è stato detto di tutto della vita di Robert Capa, Bernard Lebrun e Michel Lefebvre, attraverso una serie di documenti inediti, realizzano un affascinante ritratto del “più grande fotografo di guerra”. Foto, lettere, pubblicazioni, copertine e riviste, per un totale di oltre 300 documenti, ci permettono di scoprire in maniera più approfondita il lavoro di Capa e l’uomo straordinario che è stato. La sua storia è suddivisa in tre momenti principali: prima André, il rifugiato ungherese a Parigi (1933-1935); poi Robert, il fotografo di guerra in Spagna (1935-1939); e infine Bob, il più francese dei giornalisti americani (1939-1954).

 

TESORO DA ESPLORARE - “57 anni dopo la morte – affermano Bernard Lebrun e Michel Lefebvre -  l’opera e la vita di Robert Capa sembrano le tombe dei faraoni: ce n’è sempre una da esplorare! Gli archeologi – o meglio i ‘capologi’ – non mancano, basta verificare su internet il loro appassionato interesse. In diciotto centesimi di secondo su un motore di ricerca, due milioni di risultati compaiono al nome Robert Capa. In rete, ‘capafobi’ e ‘capafili’ si affrontano in una cacofonia planetaria, distruttori di miti versus amanti di leggende. Era stato lui ad alimentare la sua leggenda quando era ancora in vita? Non è poi così certo”.

 

L’ARTISTA - Robert Capa, ungherese naturalizzato americano, nasce nel 1913 con il nome di Endre Friedmann. Diventa presto famoso con le foto sulla guerra civile spagnola. Dopo la Seconda guerra mondiale, che segue come corrispondente, nel 1947 fonda la Magnum Photos con Cartier-Bresson, Seymour, Rodger e Vandivert. Fotoreporter, corrispondente di guerra dalla vita avventurosa, ritrattista di divi e gente comune, anima organizzativa della Magnum, Capa ha firmato molte immagini simbolo del secolo scorso. Muore nel 1954, in Indocina, ucciso accidentalmente da una mina.

 



 

 
 
 

Tags:  Robert Capa. Tracce di una leggenda, Magnum Photos, Contrasto, Bernard Lebrun, Michel Lefebvre, fotografia, libri
La sindone di Moro, simulacro di una sconfitta

di Michele Smargiassi da smargiassi-michele.blogautore.repubblica.it
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Il sequestro di Idalgo Macchiarini dura solo venti minuti di quel 3 marzo del 1972. Il tempo di trascinare il dirigente della Sit-Siemens nel vano soffocante di un furgone Fiat 850. Il sequestrato viene avvertito che sarà rilasciato subito dopo lo scatto di «una fotografia che avrebbe riprodotto in milioni di copie, su tutti i giornali, il nostro messaggio», rievocherà vent’anni dopo Renato Curcio.
Il furgone è un set. La pistola che nell’immagine appare minacciosamente puntata alla testa del prigioniero è un attrezzo di scena, «un vecchio arnese rugginoso che forse non poteva neanche sparare. Gli spiegammo che quel gesto simbolico non significava minimamente una minaccia per lui».
Jean Baudrillard non aveva ancora scritto le sueStrategie fatali, ma le incipienti Brigate Rosse già le praticavano artigianalmente, mutando la rivoluzione in simulacro, in immagine prodotta e da consumare come puro spettacolo.
Sei anni dopo, quella strategia culminerà nelle due fotografie più drammatiche e indimenticabili della nostra storia recente: le due polaroid di Aldo Moro nel carcere brigatista di via Gradoli.

Le due Sindoni della prima Repubblica. Due immagini che continuano a incombere sull’immaginario di un intero paese, a tormentare molte coscienze (incluse quelle di alcuni politici viventi) e a sollecitare letture intenzionate a svelare almeno un po’ il potere misterioso che emanano ancora, trentacinque anni dopo.

Due libri quasi in contemporanea ci provano adesso: Le polaroid di Moro, volume a più voci riunite da Sergio Bianchi e Raffaella Perna per Derive Approdi, la casa editrice che eredita la cultura dei movimenti degli anni Settanta; e Da quella prigione di Marco Belpoliti, riscrittura, per Guanda, di un piccolo saggio già uscito alcuni anni fa.
Un punto di vista politico, un punto di vista analitico che convergono nel racconto di una vera e propria guerra di, per e con le immagini, dalla quale i brigatisti uscirono imprevedibilmente sconfitti, e non dal mostro-Stato che doveva essere colpito al cuore, ma dal semplice sguardo dell’uomo che fu scelto per esserne il simbolo sacrificale.

Quelle due istantanee avevano, entrambe, uno scopo primario molto pratico. Dovevano certificare l’esistenza in vita del leader democristiano, la prima subito dopo il rapimento sanguinoso di vis Fani, la seconda dopo la falsa notizia della sua esecuzione con seppellimento al lago della Ninfa.

Ma le immagini non sono mai puri documenti, sono veicoli di sensi sovrapposti, alcuni deliberati, altri nascosti e preterintenzionali. Per i carcerieri di Moro, l’immagine del «gerarca teorico e stratega del regime», in abiti dimessi, sovrastato dalla stella proletaria, aveva anche una missione iconografica chiara: detronizzare simbolicamente il sovrano, umiliare la sacralità del potere.

I «fotografi pubblicitari delle Br», come li qualifica senza ironia Belpoliti, gestivano una comunicazione visuale parallela a quella dei prolissi comunicati numerati della loro “direzione strategica”, una sfida più sottile, perché meno carica di retorica ideologia, rivolta al mondo dei media, che in quei cinquantacinque giorni fu il vero campo della battaglia.

Ne erano sicuramente consapevoli, perfino con ironia (la prima polaroid fu fatta trovare sopra una cabina per fototessere in un sottopasso di largo Torre Argentina).

La posta in gioco era molto alta e il gioco molto sofisticato. Noi parliamo di «due polaroid», ma come tali quasi nessuno le ha mai viste. Gli originali a colori* di quelle immagini, prodotte grazie alla tecnologia delle foto a sviluppo istantaneo, che elimina il ricorso a un laboratorio (come ricorda Giovanni Fiorentino, è questa una qualità cara ai gitanti, ai pornografi casalinghi e, appunto, ai rapitori), giacciono ancora, inaccessibili, nei faldoni della magistratura.
Le due immagini di Moro che milioni di persone hanno scolpite nella memoria sono in realtà i clichéretinati, in bianco e nero, che apparvero sulle prime pagine di tutti i giornali italiani, e poi continuarono a riapparire in infinite repliche, via via iconizzate come sfondi di telegiornale, manchette di quotidiano, illustrazioni per poster, striscioni, volantini.
L’ebbrezza di Curcio nell’immaginare quella «riproduzione in milioni di copie» dunque si concretizzava trionfalmente. La stella a cinque punte (che solo alcuni giornali stranieri, chissà perché, ebbero l’idea di rifilare via dalle immagini pubblicate) diventava così un brand rivoluzionario di successo, gratuitamente moltiplicato e universalmente diffuso a cura del nemico stesso.

Erano, ad essere onesti, immagini mediaticamente perfette, perfino nella loro imperfezione tecnica, anzi lo erano proprio per questa, come se fossero state progettate pensando a Warhol (ipotesi che Belpoliti non scarta), erano votate a un potenziale destino da icona pop, come il volto del Che o di Marilyn. Non sembri irrispettoso: è invece la prova della loro potenza suggestiva, che uno strascico di ri-mediazioni artistiche (da Rotella a Schifano fino a Cattelan) ha poi portato alla luce.

Ma quello degli iconografi brigatisti fu un trionfo apparente ed effimero. Lo avessero chiesto a un fotografo come Tano D’Amico, che sa quanto sia difficile produrre immagini davvero contro il potere, glielo avrebbe spiegato lui, come fa ora nel primo dei due libri.

I brigatisti, dice, apprendisti stregoni dell’immagine, non capirono che la fotocamera non è una cameriera ottusa e ubbidiente. Che la costruzione di un’immagine è un processo che sfugge, in gran parte, all’uomo che spinge il bottone. Che entrano in scena altri attori, altri ingredienti, che giocare con l’immaginario diffuso è difficile.

Che il soggetto dell’immagine può essere così forte da rovesciare il gioco. E Aldo Moro lo fu. Spogliato dagli addobbi della casta politica, dentro quella camicia bianca spiegazzata, non impersonò il potere umiliato ma il cittadino comune, il “povero cristo”.

Lo capirono subito un vignettista e un foto-cultore, con due immagini-parodia accolte allora come irriverenti, in realtà geniali: la copertina del Male di Vincino con il fumetto «Scusate, abitualmente vesto Marzotto», e il collage di Ando Gilardi con il volto di Moro sostituito, appunto, da quello dell’uomo della Sindone.
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Ma fu soprattutto lo sguardo di Moro, e il mezzo sorriso che, asimmetrico, pare piegargli gli angoli della bocca in un’espressione di dignitosa resistenza umana e perfino di superiore compatimento, quell’espressione così intensa e diversa dal tumefatto terrorizzato stupore dei suoi predecessori iconografici (Sossi, Amerio, il tedesco Schleyer), che non sfuggì a nessuno, da Montale a Sciascia fino all’uomo della strada, fu quello sguardo a ribaltare il segno emotivo di quelle immagini. E in fotografia, l’emozione è tutto.

Fu dunque Moro, riassume D’Amico, il vero autore di quelle due immagini. Nelle quali depositava, in modo forse inconsapevole, l’irriducibile «appello assoluto della vittima». Furono, quelle due foto, veri «documenti del contrappasso», per riprendere la definizione che Sciascia attribuì alle sole lettere dal carcere dello statista.

Agli italiani in ogni caso giunse non il ritratto di un satrapo defenestrato, ma l’icona dell’inattingibilità della vita; quasi una trascrizione visuale del monito marxiano, che i brigatisti stavano stracciando, a non trattare l’uomo come mezzo ma solo come fine.

La storia di quelle immagini finì come era previsto per quella di Macchiarini. La «minaccia simbolica» non si fermò alla superficie della fotografia-simulacro, tornò ferocemente ad esercitarsi nel mondo del reale.

Con l’esecuzione della loro sentenza capitale i carnefici firmarono la propria sconfitta morale e politica, e lo sapevano.

Ma se avessero avuto occhi, l’avrebbero già vista in quelle due immagini. O forse fu proprio perché ce la videro che premettero il grilletto.

[Una versione di questo articolo è apparsa su La Repubblica il 27 novembre 2012]
——————————————–
* In un articolo su Doppiozero, che gentilmente riprende questa recensione, Marco Belpoliti aggiunge un’informazione sugli originali delle due Polaroid, che none ra contenuta nel suo libro: quelle due immagini non erano a colori, ma in bianco-e-nero. Gli ho risposto con questo commento:

Caro Marco: io, per esempio, non le ho mai viste, quelle due polaroid in originale. E come me milioni di persone che pure ne conoscono a nenoria le versioni pubblicate sulla stampa. Quelle polaroid originali, lo riscriverei, sono state “davvero viste” solo da poche decine di persone, come tu scrivi, come non penso di avere negato; sono dove quesi nessuno le ha viste e dove quasi nessuno ha interesse ad andarle a vedere.
L’equivoco sul colore dipende da questa loro difficile e forse irrilevante accessibilità. Dovendo solo fare una recensione ai vostri libri, mi sono fidato della serietà di uno studioso e ho accettato anch’io la sua informazione che fossero Polaroid a colori. Bene, ti ringrazio, ora ne so di più anch’io.
Non credo invece di aver agitato su quelle polaroid alcun fantasma del nascondimento, dell’occultamento complottistico. Semmai, il fantasma dell’irrilevanza e dell’oblio. Mi premeva sottolineare proprio quel che sottolinei anche tu, ovvero che quel che gli italiani hanno “davvero visto” non sono due polaroid, ma il loro doppio tipografico, il loro contro-tipo mediatizzato che è sempre stato e resta “un fantasma in scala di grigi”, e che era il prodotto finale già previsto e progettato dai fotografi brigatisti. Sono queste le immagini che hanno agito sull’immaginario, che hanno cambiato la politica e la storia d’Italia, sono queste le immagini che vale la pena studiare e analizzare: farlo con gli originali, ormai, servirebbe solo per qualche approfondimento filologico-poliziesco. Quelle polaroid originali sono sepolte prima di tutto dall’esaurimento della loro funzione di pure matrici iconogeniche: ora sono gusci vuoti, pelli di cicala sepolte nei faldoni del tribunale e buone per gli entomologi.
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LE OPERE ORFANE

di Vanda Biffani da 

http://www.treccani.it/magazine/piazza_enciclopedia_magazine/cultura/le_opere_orfane.html?utm_source=newsletter&utm_medium=email&utm_campaign=pem>

È stata recentemente presentata in Gran Bretagna una proposta di legge volta ad impedire il diritto di copyright sulle immagini fotografiche, suscitando proteste in tutto il mondo.
Il progetto di legge intende "eliminare la burocrazia inutile" e presenta una serie di disposizioni mirate a consentire l'utilizzo delle opere straniere cosiddette "orfane" ovvero prive di nominativo o metadati che possano identificare l’autore.
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 L’obiettivo è rendere legale l'uso di "opere straniere senza la conoscenza e l'autorizzazione dei proprietari del copyright". I metadati sono il codice genetico di ogni immagine. Contengono informazioni tecniche; possono ospitare data, sigle e in alcuni casi la posizione geografica mediante l'uso di un dispositivo GPS. Eliminarli è possibile grazie all'utilizzo di programmi che consentono la manipolazione dei dati originali. In poche parole, qualsiasi immagine potrebbe diventare orfana, essere saccheggiata, confiscata e poi ridistribuita. Si potrebbe ipotizzare una violazione della Dichiarazione Universale dei diritti dell’uomo, art. 27: “Ogni individuo ha diritto alla protezione degli interessi morali e materiali derivanti da ogni produzione scientifica, letteraria e artistica di cui egli sia autore.”http://www.bjp-online.com/british-journal-of-photography/news/2226121/proposed-uk-copyright-changes-spark-worldwide-protests#ixzz2Dw4th0vG
Internet rende le opere, visive o intellettuali, accessibili e di conseguenza potenzialmente usufruibili da chiunque, rendendole impropriamente "patrimonio dell'umanità" senza che nessuno si senta obbligato a pagare per il loro sfruttamento. Per foto, musiche, film, testi e altre fatiche dell'intelletto il plagio è tanto semplice da assolvere. L'opera viene spesso modificata, frazionata: una volta entrata in rete se ne perde traccia. Ben più grave è quando tale uso scorretto venga accolto come legge.
La proposta inglese ha già attirato aspre critiche di chi grazie alle immagini intende vivere e crea un precedente pericoloso che potrebbe essere emulato da molte altre nazioni. Allo scopo di riformulare il progetto di legge e tutelare i diritti esclusivi dei titolari di copyright stranieri, numerose associazioni e istituzioni statunitensi hanno coralmente inviato una lettera ufficiale diretta al Segretario di Stato della Camera dei Comuni di Londra.
"Tra le opere protette dal diritto d'autore, le fotografie e le illustrazioni sono le più soggette e vulnerabili alla perdita o rimozione di informazioni che possano identificare il proprietario. Tale legge legalizza di fatto un regime di infrazione con conseguente deterioramento di copyright moralmente riprovevole, in contrasto con lo spirito delle leggi vigenti nel Regno Unito e negli USA e senza dubbio viola le disposizioni di Berna e TRIPS (Agreement on Trade-Related Aspects of Intellectual Property Rights n.d.t.). Se approvata, permetterà che opere straniere siano utilizzare senza autorizzazione svalutandole a vita. Il Regno Unito non ha alcun diritto legale di determinazione dei corrispettivi dovuti su autori stranieri. Se l'uso di opere straniere in GB sarà direttamente o indirettamente consentito, seguirà una tempesta di controversie internazionali e chiunque si avvarrà di tali opere dovrà attendersi di essere citato in giudizio, incorrendo in responsabilità significative causate dall'infrazione. I nostri membri si associano per perseguire con forza un'azione legale posta a rimediare eventuali violazioni di copyright che includano provvedimenti restrittivi e danni fino a $ 150.000 per ogni violazione, oltre al rimborso delle spese legali. Incoraggiamo il governo britannico a lavorare con le parti interessate per riformulare il disegno di legge in modo da proteggere e mantenere i diritti esclusivi dei titolari, in conformità con Berna e TRIPS."
Anche in Europa qualcosa si è già mosso. Un'organizzazione che rappresenta artisti visivi di Finlandia, Italia, Francia, Spagna, Paesi Bassi, Grecia e lo stesso Regno Unito ha scritto per opporsi al progetto di legge, mentre la Union des Professionnels Photographes - Auteurs, associazione francese che rappresenta i fotografi professionisti, ha risposto lanciando una campagna contro l'uso improprio di fotografie da parte di editori e distributori: "Ogni giorno il lavoro di un fotografo viene utilizzato senza il suo consenso." La foto che sintetizza il gallico pensiero è quanto di più esplicito si possa immaginare.
http://www.bjp-online.com/british-journal-of-photography/news/2166530/french-organisation-launches-controversial-campaign-photographers-rights
"È ovvio che i fotografi professionisti non vengano ascoltati. Così, per la prima volta, ci facciamo portavoce della comunità fotografica con questa immagine nella speranza di evidenziare i problemi dei fotografi, i quali ogni giorno si trovano ad affrontare diminuzioni drastiche dei compensi e competere contro banche dati di immagini che offrono prezzi vili. Queste pratiche violano il diritto morale di fotografi che rischiano la vita per permetterci di rimanere informati e continuano ad essere trattati come se non producessero nulla. Il loro lavoro è ormai considerato senza alcun valore. Le loro foto sono sfruttate da editori ed esperti di marketing come se le avessero trovate per terra. Con questa campagna, vogliamo mostrare la realtà economica violenta e irrispettosa con la quale i fotografi hanno a che fare."
A volte, le controversie nascono tra autori stessi; è il caso dei concerti, durante i quali è consentito fotografare solo nel corso dei primi tre brani. Alcuni artisti impongono un’unica possibilità di vendita per le stesse immagini o impediscono di venderle affatto, come nel caso della diatriba fotografi versus Stone Roses.http://www.bjp-online.com/british-journal-of-photography/news/2187922/photographers-protest-stone-roses-concert-rules
Altri musicisti hanno posto delle restrizioni totali. Lady Gaga esige che i fotografi le cedano i diritti d'autore delle foto dei suoi concerti:

http://www.rollingstone.com/music/news/photographers-respond-to-lady-gagas-new-copyright-demands-20110307
Un atteggiamento diffuso tra molte star: richiedono che si rispetti il loro talento come musicisti ma allo stesso tempo non riconoscono l'aspetto artistico dei fotografi professionisti.
In occasione di grandi eventi, come le Olimpiadi, la possibilità per un professionista di incappare in censure o confusione è all'ordine del giorno. Al problema sulla paternità delle proprie opere e i diritti commerciali derivanti si aggiunge quello del poterle effettivamente realizzare nonostante l’accredito ne dia facoltà. A Londra 2012 gli addetti alla sicurezza furono informati del divieto di introdurre ottiche che superassero i 30 cm di lunghezza (corrispondente ad un teleobiettivo di media focale). La restrizione era stata ventilata ad un mese dai Giochi e poi respinta, ma sopravvisse negli animi. Seppur per un breve periodo, oppose maschere contro accreditati generando discussioni agli ingressi Media di diverse Venue. Qualche settimana prima della cerimonia di apertura, gli organizzatori ritentarono stendendo un elenco dell'attrezzatura che poteva essere introdotta dai fotografi accreditati, con tanto di marchi e modelli. Fortunatamente anche questa assurdità venne abbandonata ma nacque il problema delle riprese video, proibite ai fotografi ma di possibile realizzazione con le macchine fotografiche di nuova generazione. La follia prese il sopravvento quando si passò a discutere sull’opportunità di ingresso delle ottiche intercambiabili ed esaminare la grandezza massima delle borse, 30x20x20, con la velata minaccia: “Oltre tale limite l’eccedenza potrà essere confiscata e non necessariamente restituita.” L’interrogativo irriverente ma dovuto fu: “Dobbiamo lavorare con delle compatte?”
Alla domanda se gli agenti di sicurezza erano stati informati sulle differenze tra attrezzature fotografiche professionali e non, il portavoce non rispose.
http://www.bjp-online.com/british-journal-of-photography/news/2191402/london-2012-olympic-games-organisers-refuse-to-clarify-photography-rules-in-advance
Il contratto con gli addetti alla sicurezza non fu onorato e solo il 20% venne assunto; migliaia di militari presero possesso dei varchi olimpici e si dimostrarono molto più flessibili e informati rispetto la minoranza Security e finalmente il buon senso prevalse. Allo stesso tempo il pubblico - al quale dovrebbe essere impedito l'ingresso con attrezzatura professionale e che non è tenuto a siglare alcun vincolo commerciale - si aggirava indisturbato tra le tribune con telecamere e potenti tele per tutta la durata delle Olimpiadi.
Tentativi di restrizioni interessanti: ai Giochi di Torino 2006 vennero stilate normative ferree riguardo le riprese televisive abusive per non danneggiare i canali tv aventi esclusiva. Divieto assoluto all’interno delle Venue per i non autorizzati. Il risultato fu che balconi e finestre affacciati su Piazza Castello, ospitante il Medal Plaza Olimpico, erano affollati di videocamere di ogni portata.
La soluzione sembrerebbe essere, ancora una volta, quella dell'invisibilità professionale. Se non sei accreditato non risulti ufficialmente e puoi operare indisturbato.
http://www.bjp-online.com/british-journal-of-photography/news/2181856/olympic-games-committee-sets-restrictions-camera-gear
Ma come si è mossa in passato la legge britannica nei confronti del copyright? Nel gennaio del 2012 la corte Inglese aveva riconosciuto al fotografo David Hoffman l'indennizzo di una somma cospicua con la seguente motivazione: "Il fatto che gli acquirenti abbiano supposto di avere il permesso di utilizzo non è rilevante. Il copyright appartiene all'autore il quale non avendo concesso il permesso è stato danneggiato." Il cliente in questione era il Dipartimento di Sanità, il fotografo ebbe la meglio su un'istituzione quindi, non su un piccolo portale internet.
http://www.bjp-online.com/british-journal-of-photography/news/2141623/photographer-wins-copyright-infringement
Charles Swan, specialista in legislatura sui media, considerò l'esito di questo caso "utile alla comunità fotografica: i fotografi e le banche dati di immagini sono sempre più attive nell'attività di vigilanza sulle violazioni del loro lavoro. La sentenza Hoffman verrà accolta dai proprietari di copyright che si confrontano giorno dopo giorno con problemi ricorrenti."
Hoffman è un fotografo inglese. Da ora rischia anche lui? E che ne sarà dei colleghi oltremanica?

L’inciviltà delle immagini

di Michele Smargiassi da smargiassi-michele.blogautore.repubblica.it
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Da "Bilderbuch" di Joachim Schmid, g.c. MuFoCo

Lo schianto è vicino. Com’era prevedibile, l’accesso ha prodotto l’eccesso. L’epocale sorpasso è imminente: tra fotocamere e fotofonini, sono già in circolazione oltre sei miliardi di aggeggi in grado di produrre immagini, presto ce ne sarà uno per ogni essere umano del pianeta, poi di più.

E lavorano a pieno ritmo. L’inciviltà delle immagini già scricchiola sotto il peso di un paio di miliardi di fotografie prodotte ogni giorno.

Non potremo mai consumare tutte le immaginiche fabbrichiamo. Saremo travolti dal surplus iconogenico, dalle scorie dell’iperproduzione visuale. Affogati dai nostri doppi, soffocati dai duplicati del mondo.

Pochi inascoltati profeti dell’entropia oculare lo paventavano da anni. «Nessuna nuova fotografia finché non avremo utilizzato tutte quelle esistenti!», ammoniva il tedesco Joachim Schmid già nell’89.

Cadeva il centocinquantenario dell’invenzione di Daguerre, e le fotografie erano ancora quasi tutte di carta, ingombravano cassetti, armadi, vecchie scatole da scarpe.

L’anno dopo Schmid fondò a Berlino l’Institut zur Wiederaufbereitung von Altfotos (istituto per il riciclaggio delle fotografie usate), e con inserzioni sui giornali invitò i cittadini più coscienziosi a collaborare allo smaltimento corretto e differenziato di quella massa incombente di immagini che «contribuiscono all’inquinamento visuale e diminuiscono le nostre facoltà intellettive, per non dire della minaccia morale che rappresentano per le future generazioni».

Il bello è che qualcuno lo prese sul serio: e a casa Schmid, artista geniale e provocatore della ri-mediazione, il più grande fotografo che non abbia mai scattato una fotografia, arrivarono davvero pacchi di vecchie immagini da «riciclare».

Lui, per conto suo, già raccoglieva per il riuso quel che trovava: foto abbandonate nei cestini dei rifiuti, vendute nei mercatini, dimenticate nelle cantine. Cosa ne ha fatto, vale la pena di andarlo ascoprire con venti minuti di tram da Milano a Cinisello Balsamo, dove il Museo di fotografia contemporanea gli ha dedicato una mostra assieme esilarante e angosciante.

Gli artisti lo hanno capito come sempre un po’ prima: così non si può andare avanti. Le fotografie ora si sono smaterializzate e non traboccano più dai cassetti, ma è ancora peggio: l’ingombro fisico ci dava almeno la misura strabordante della polluzione visuale, che adesso invece si nasconde negli hard disk, nella «nuvola» di Internet, nei generosi server dei grandi social network che fagocitano nuove immagini al ritmo di dieci milioni l’ora (Facebook) o sessanta al secondo (Instagram).

L’olandese Erik Kessels l’anno scorso stampò su carta, formato 10×15, l’equivalente dell’uploadfotografico di una sola giornata di Flickr, e riversò il prodotto sul pavimento della galleria Foam diAmsterdam: le foto formavano dune alte fino al soffitto, bisognava camminarci in mezzo, arrampicarsi su precari sentieri, pestarle, affondarci i piedi, rischiando la valanga letale.

Il consumo delle foto-flusso su Internet, è stato calcolato, dura da tre a cinque secondi, il tempo di un clic. Ma come le sportine di plastica della spesa, poi si disperdono nell’ambiente virtuale e ci restano per l’eternità.

Sono ancora tutte lì, le duecento inguardabili foto che hai fatto l’anno scorso compleanno di tuo figlio con gli amichetti, le cinquecento noiosissime foto prese in spiaggia a Cervia due anni fa… Buttate all’ingrosso nei depositi numerici, tutte quante, senza neppure scegliere. Chi le guarderà mai più? Sono diventate invisibili.

Ma allora, a cosa servono? Perché dobbiamo conservarle? Ma quali dovremmo buttare?

A chi spetta il compito di scegliere, di differenziare, di avviare all’inceneritore le ecoballe virtuali coi cascami della nostra ipertrofia visuale? Ai rispettivi creatori? Non lo faranno mai. Racconta Roberta Valtorta, direttrice del MuFoCo, che in Canada un artista di nome Max Dean si è inventato un robot che dovrebbe facilitare il lavoro: pesca nel mucchio delle foto-ricordo che gli hai conferite, te le mostra una alla volta, e ti lascia pochi secondi per decidere: la ripongo in uno schedario o la passo nel tritacarte?

Bene, le cronache della performance registrano l’angoscia paralizzante degli utenti di fronte al dilemma. Non ce la sentiamo di distruggere le nostre fotografie, quelle con le facce dei nostri familiari, dei nostri amici, anche le più orrende. Ci sembra un delitto. Le fotografie sono esseri viventi. Siamo diventati animisti.

Eppure, confusamente, sentiamo che sono troppe (come gli esseri umani, del resto). Siamo consci che la sovrappopolazione visiva ci minaccia. E allora, come madri snaturate ma non assassine, abbandoniamo le nostre creature come trovatelle alla ruota. Nino Migliori, fotografo e artista, per un anno intero, il ‘78, fece ogni settimana il giro delle botteghe dei fotografi bolognesi, quelle dove la gente andava a farsi sviluppare i rullini, facendosi consegnare le foto già stampate ma che i clienti non erano mai tornati a ritirare: ne riempì sei grandi bauli, l’orfanotrofio della nostra cultura visuale. Ora gli istituti per foto abbandonate sono le memorie elettroniche dei social network, alle quali affidiamo immagini che non conserviamo più nei nostri hard disk.

Miliardi d’immagini già esistenti, dunque. Ogni cosa del mondo già replicata centinaia, migliaia di volte, la superfetazione del reale. Sappia il Wwf, come scrisse il compianto Ando Gilardi, che al mondo «esistono più fotografie di elefanti che elefanti».

Ma davvero questa foto che sto scattando proprio ora è così unica, necessaria, è così indispensabile metterla al mondo? Forse qualcuno l’ha già scattata, allora meglio usare la sua, se non gli serve più. Qualche tempo fa l’americana Penelope Umbrico voleva fotografare un tramonto romantico. Le venne un dubbio. Digitò sunset sul motore di ricerca di Flickr, la grande comunità online dei neo-fotoamatori. Ebbe subito a disposizione 11 milioni 299 mila e rotti di tramonti del tutto simili al suo. Rinunciò ad aggiungervi il proprio, e ci fece una mostra ossessiva.
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Joan Fontcuberta, "Googlegram 9: Homeless", 2005. © Joan Fontcuberta, g.c.

Lo spagnolo Joan Fontcubertainvece ha scelto di fare fotografie nuove con pezzi di quelle vecchie, è facile, basta un programmino di Google che pesca nel Web la foto di colore giusto, e la usa come tessera di un mosaico per disegnare quella nuova. Si chiama googlegramma, è un buon esempio di riciclaggio.

Davvero, la tentazione di pensareche di fotografie ne abbiamo già abbastanza, che ci bastano quelle che già ci sono, è forte.

Quest’anno uno dei premi italianidi fotogiornalismo più ambiti, il “Pesaresi”, è andato a Giorgio Di Noto, un fotografo che non fotografa, che non si è mosso dalla sua scrivania ma ha solo pescato in Rete fotogrammi delle primavere arabe, li ha ritagliati e rielaborati e li ha sottoposti al giudizio come un reportage.

Un lavoro interessante. E una dichiarazione di morte per il fotogiornalismo, convalidata da una competente giuria. Siamo già oltre la pratica postmoderna dell’appropriazione, è una vera e propria teoria della decrescita visuale che prende piede. In un libro appena uscito negli Usa, Pictures not Taken, una sessantina di fotografi raccontano la fotografia più bella che non hanno fatto, che hanno rinunciato a fare.

Fermi, fermi. Non staremo un po’ esagerando con questo foto-ecologismo radicale? Davvero niente più fotografie nuove, solo riciclate? Spaventati dall’onda montante dell’enormità seriale e monotona delle immagini-flusso, che l’artista concettuale Franco Vaccari ha definito Lumpenfotografie, equivalente visuale del sottoproletariato di Marx, rischiamo di cadere nel malthusianismo fotografico.

E riusando solo il già visto rischiamo di restare, paradossalmente, poveri di immagini per eccesso di immagini. Del resto, proprio il grande smaltitore Schmid, dopo oltre vent’anni di gestione della sua geniale piattaforma di riciclaggio, sembra aver un po’ paura di annoiarsi, e sulla copertina del suo ultimoBilderbuch ha scritto, con parole ritagliate dai giornali come nelle lettere anonime: «Per favore non smettete di fotografare…».

Per riciclare una cosa, qualcuno deve pure averla prodotta.

[Una versione di questo articolo è apparsa su La Repubblica Cult il 9 dicembre 2012]
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Robert Burley: La Scomparsa dell'Oscurità

di Annamaria Costa da http://www.ivisivi.it/
La tecnologia di ieri diventa una forma d'arte di oggi.
E' a questa frase di Marshall McLuhan che si ispira il fotografo Burley per continuare ad essere ottimisti anche di fronte alla morte della fotografia chimica. 

Disappearance of Darkness, la scomparsa dell'oscurità, è così che si intitola il nuovo progetto di Robert Burley, fotografo di architettura e docente di fotografia.
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Non è altro che un reportage fotografico che porta avanti da quasi sette anni. Il tema appunto è l'oscurità intesa come quella assenza di luce che tempo fa, determinava il processo fotografico delle pellicole. 

Tutto ha avuto inizio nel 2005 quando nella sua città, Toronto, venne chiusa la sede della Kodak. E' da quel giorno che Burley gira il mondo con una macchina a pellicola da 4"x5" per documentare, passo dopo passo, l'abbandono della pellicola con il conseguente passaggio al digitale e le sue inevitabili ripercussioni sulla società. 

Fotografa fabbriche chiuse in Canada, Stati Uniti ed Europa, edifici abbandonati, attrezzature demolite, manifestazioni di operai ormai disoccupati. 
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Addirittura nel 2007 ha immortalato la demolizione degli edifici Kodak a Rochester, New York, la sede centrale della rinomata azienda con centinaia di ex impiegati che hanno assistito alla terribile scena. Il tutto esclusivamente con attrezzattura analogica e circondato da cellulari e fotocamere digitali. 

Ha visitato Impossibile Projet nei Paesi Bassi, Ilford in Inghilterra, la Polaroid a Boston e la sede Kodak in Francia danneggiata da un'esplosione per demolirla. 

Foto che fanno riflettere, foto cupe, tristi e d'impatto che sono state oggetto di varie mostre sia a Toronto che al Museo della fotografia di Montreal.

Questo suo progetto, diventato ormai un libro a tutti gli effetti, è la testimonianza concreta di una realtà scioccante e malinconica soprattutto per coloro che hanno conosciuto quest'are grazie alla bellezza della pellicola e al fascino del processo chimico che ne sta dietro. 

E' così che si esprime Robert Burley: L'obiettivo del mio lavoro è quello di esplorare i luoghi in cui si praticava l'alchimia del processo fotografico su larga scala nel corso del secolo scorso. La caratteristica essenziale di queste fabbriche è, ironia della sorte, l'oscurità, assenza di luce: una caratteristica che ha definito il processo fotografico da quando è stato inventato nel 1839. L'atto di fotografare è spesso associato con il desiderio di registrare qualcosa sul punto di cambiamento o di scomparsa. In questo caso, il mio soggetto è il mezzo stesso
Foto: www.robertburley.com/- fonte: fotozona.it
Luigi ritorna dall’Inghilterra

di Michele Smargiassi da smargiassi-michele.blogautore.repubblica.it
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È ancora in forma, Luigi. Trentacinque anni non sembrano passati. Mi sembra perfino un po’ più brillante e definito di quel che ricordavo.

Forse nessun libro può rinascere esattamente “come era, dove era”, forse ogni metempscosi editoriale reca con sé il segno delle aspettative nuove dello sguardo nuovo che vi si poserà, diverse da quelle dei suoi primi lettori. Bisognerebbe confrontare da vicino, di persona, le due edizioni, e io non sono in grado di farlo ora, ma ci penserò.

O forse è solo l’effetto della nostalgia, che stende una patina sui ricordi e li opacizza. Comunque, quando un amico viene a casa da lontano, anche se si è un po’ cambiato d’abito, è sempre una festa.

Dovevamo aspettare che tornasse dall’Inghilterra, per rivedere uno dei libri che più hanno segnato l’ultimo mezzo secolo di fotografia italiana: Kodachrome di Luigi Ghirri.

Fondamentale ma ormai introvabile, eccolo dunque ora di nuovo a disposizione di tutti, a un prezzo accessibile, in edizione pressoché anastatica, ma presumibilmente ritrattata con tecnologie digitali, con l’aggiunta di un centrato inquadramento storico di Francesco Zanot (non aggiunto al volume ma, con un tratto di finezza editoriale molto apprezzabile, allegato in un fascicoletto a parte, assieme alle traduzioni quadrilinque).

Lo ha ristampato l’editore britannico MACK che si era imbattuto in Ghirri qualche anno fa, quando pubblicò il catalogo di una mostra tedesca, La carte d’aprés nature, che comprendeva anche alcune immagini del fotografo modenese.
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Uno fra i redattori dell’editrice, Pedro Alfacinha, se ne innamorò, contattò Adele Ghirri e le propose di ristampare Kodachrome. Sorpreso che nessuno ci avesse ancora pensato.

L’originale era apparso nel 1978, primo titolo della casa editrice Punto e virgola che Ghirri stesso aveva ideato e messo in piedi nella sua Modena, con entusiasmo e rischio, e che sarebbe vissuta solo pochi anni e nove titoli prima di essere rilevata, e poi chiusa, da Jaca Book.

Al suo apparire, Kodachrome passò quasi inosservato. Con quella copertina bianca quadrettata da quaderno, con quel testo introduttivo di Piero Berengo Gardini che, a rileggerlo ora, è singolarmente asciutto e anche un po’ criptico, che non spiega fino in fondo (e fa benissimo: lascia il compito al lettore) la novità di quelle 92 immagini nel panorama della fotografia italiana dell’epoca.

Quel titolo, Ghirri l’aveva meditato bene. Kodachrome è un nome commerciale, ma soprattutto allora era decisamente qualcosa di più, era il nome proprio in cui si riassumeva il paradigma comune della fotografia di massa così come era in quegli anni: un’arte media di cui erano depositari i capifamiglia, un accessorio indispensabile – una volta fagocitato dal serbatoi delle Instamatic - ai memorabilia della vita familiare, il materiale di base della costruzione di un’epica familiare fatta di vacanze, cerimonie, scampagnate, bambini, alberi di Natale e cene con gli amici.

La scelta di accomunare il suo lavoro quasi concettuale, rarefatto, anti-eroico, a quel marchio-emblema, di avvicinare il suo sguardo selettivo e lento a quello vorace e poco esigente della fotografia di massa fu un tratto geniale della poetica 
di Ghirri. Il segno della sua qualità di intellettuale oltre che di fotografo: di fotografo perché intellettuale.
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Ghirri aveva scelto di lavorare dentro la cultura di massa dell’immagine. Lungo gli stessi sentieri, anche se a suo modo, alla sua velocità, nel suo percorso. Ghirri esplora un mondo già reso immagine dallo sguardo dei più: un mondo di scenari già diventati immagine di loro stessi, di luoghi in bilico fra reale ed artificio, di paesaggi che sono già fotografia prima di essere fotografati, di fotografie che incombono su scenari fittizi, in concorrenza e in sostituzione agli scenari reali. Ghirri lavora nel mondo del fotografato.

Ma sognando l’immagine che ancora non c’è. Sta nella breve presentazione di Kodachromequella sua piccola ode alla fotografia della Terra vista dallo spazio, così spesso citata. L’immagine della Terra per la prima volta fotografata tutta intera dagli astronauti della missione Apollo 11, l’immagine definitiva, “che conteneva tutte le immagini del mondo”, onnicomprensiva, “duplicazione totale” del visibile, geroglifico assoluto ma che proprio per questo ricordava all’uomo la necessità di tornare a decifrarlo, segno per segno.

Trascurava, forse consapevole di farlo, forse dandolo per sottinteso, un dettaglio essenziale. Quella fotografia “conteneva tutte le immagini del mondo” tranne una: l’immagine di quella navicella in viaggio verso  la Luna, degli uomini che aveva a bordo, dell’uomo che scattava quella foto, della fotocamera che la produceva.

Per osservare dobbiamo restare fuori dal quadro. Guardare è solo guardare da fuori, è solo straniamento: anche quando ci guardiamo allo specchio ci vediamo come non ci possiamo vedere.

Per tornare a “vedere” la visione di un grande intellettuale della fotografia, era forse necessario che qualcuno da fuori, un estraneo, uno straniero, ce la ritrovasse e ce la rimettesse sotto il naso.

 Tag: Francesco Zanot, Kodachrome, Luigi Ghirri, Mack, Pedro Alfacinha, Punto e virgola . Scritto in Venerati maestri, libri | 19 Commenti »
Storia di Mister Kodak, che regalò la fotografia al mondo

di Dario Ronzoni da http://www.linkiesta.it

Storia gloriosa e tragica di un impero finito. La Kodak, creata nel 1888 da George Eastman, rivoluziona la fotografia, la rende facilie e alla portata di tutti. Con il rullino cambia il modo di guardare alle cose, di raccontarlo, di fissare il passato e di conservarlo. Una storia che finirà ma che ha cambiato il mondo.
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George Eastman, a sinistra, insieme a Edison e con in mano la pellicola

Ormai soffriva da anni, costretto su una sedia a rotelle da una malattia alla spina dorsale, che significava, per lui, dolori continui, e impossibilità di muoversi in modo autonomo. Nemmeno pensare al futuro poteva essere di sollievo, perché sapeva (gli avevan detto) che non sarebbe mai più guarito. Anzi, la situazione era destinata a peggiorare. Per temperamento, George Eastman, il fondatore della Kodak, questo non lo poteva sopportare.

Quando lo ritrovarono morto, suicida con un colpo di pistola al cuore, le sue ultime parole non sorpresero nessuno. «Ai miei amici: il mio lavoro è compiuto. Perché aspettare?». Era il 1932, Eastman aveva 77 e la convinzione di avere fatto abbastanza. Sarebbero passati altri 80 anni prima anche anche la sua creatura, la Kodak, avrebbe deciso di chiudere. Questa è la storia di un fallimento, definitivo, che arriva al termine di una parabola altissima, quella della fotografia, e della pellicola.

George Eastman ebbe il merito, inventando il rullino fotografico, di rendere la fotografia l’arte più democratica (e al tempo stesso meno artistica) del mondo. Diventava qualcosa alla portata di tutti, priva dell’ingombro della strumentazione tecnica specialistica, le camere oscure e i solventi. Uno strumento per raccogliere i ricordi, per scrivere e fissare il passato, di ogni vita e del mondo, racchiuso in libroni di fotografie e ricordi che, con il tempo cominciano a ingiallire. Ebbe anche il merito di creare un’azienda per questo, e renderlo un affare. Non solo invenzione, ma anche spirito d’impresa.
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Lo si poteva capire dal suo temperamento, impaziente e ambizioso. Eastman nasceva nel 1854 a Waterville, a venti chilometri da Utica, terzo di tre figli (dopo le due sorelle maggiori) nella fattoria di famiglia. Autodidatta fino agli otto anni, si dimostrava studioso e attento. La vita gli cambia d’improvviso, quando, nel 1862, il padre morì. Subito abbandonarono la campagna e si trasferirono a Rochester, nello stato di New York. È il momento, per George, in cui tocca conoscere la durezza del lavoro. La morte del padre ha lasciato tutti i membri della famiglia in difficoltà, e lui deve lasciare la scuola e cercare di guadagnare qualcosa per sé e la famiglia. All’inizio, il primo lavoro è in una società di assicurazioni, dove riceve 5 dollari alla settimana. «Troppo poco», diceva. E allora studiava, tutte le sere e anche la notte, contabilità. Per la carriera, pensava.

Cinque anni dopo, arriva l’occasione: la Rochester Savings Bank gli offre un posto. Sono quindici dollari alla settimana, stavolta. Il triplo. Eastman vuole festeggiare l’assunzione con un viaggio al mare, e vagheggiava Santo Domingo. Ne parlava con tutti, era entusiasta. Quando, un giorno, un amico gli consigliò di comprare l’attrezzatura fotografica, per scattare fotografie e avere ricordi del viaggio. Fu il momento della svolta.

Eastman compra tutta l’attrezzatura (spese cinque dollari, il corrispettivo del suo stipendio alla società di assicurazioni): una macchina fotografica con un monitor di 21 pollici, un treppiede, lastre di vetro dove viene catturata l’immagine, sostegni per le lastre, serbatoi in vetro. Una tenda, dove sviluppare le immagini (vanno fatte in fretta, prima che la lastra di vetro umida e con l’emulsione fotografica si asciughi. All’epoca si utilizzava il metodo della lastra di vetro umida. Tutte cose complicate da usare, ma Eastman si applica, si appassiona e, alla fine, abbandona anche il progetto del viaggio a Santo Domingo. Quello che gli serviva lo aveva già.

Nel giro di pochi anni, inventa un nuovo sistema, con una lastra a secco, grazie a una sostanza gelatinosa che trattiene l’umidità della lastra di vetro. In questo modo le immagini possono essere riprodotte in ogni momento, e non soltanto subito dopo che la fotografia viene scattata. Insieme (e questo è importante) brevetta anche un macchinario per produrle. È il suo primo ingresso nel mondo dell’industria della fotografia. Anzi, è l’industria stessa che nasce, con lui, adesso. È il 1880. Eastman si licenzia dalla banca e apre una società per la produzione e il commercio delle lastre a secco.

Non dura tanto: il primo passo è un fallimento. La società si accorge che le lastre sono difettose, che vanno cambiate. Finisce tutto in perdita, «ma non la credibilità». Forte di questo, ci prova ancora, nel 1894: fonda la Eastman Dry Plate, e si sente ispirato. Il sistema della lastra di vetro, sia umida che secca, va abbandonato. Il mondo ha bisogno di poter fare fotografie con la facilità «con cui si usa la matita». E inventa la pellicola trasparente.

Con il rullino, Eastman uccide il business delle lastre di vetro, secondo il principio per cui una innovazione tecnologica andrà a migliorare e sostituire le precedenti. Nel suo caso, se l’intuizione è vincente, l’altra arma è la comunicazione: cura tutto, dalla produzione alla messa in vendita, ma soprattutto al marketing. Inventa gli slogan, e insieme, una nuova idea per intendere la fotografia. «Voi premete il pulsante, il resto lo facciamo noi». Non è solo una frase, è la creazione di un nuovo rapporto tra produttore e cliente, basato sulla fiducia, totale, di chi compra. Basta un clic, tutto il resto è già fatto, pronto, e veloce. Come la parola Kodak, senza significato in sé, che Eastman registra nel 1888, fondando la Eastman Kodak. «Mi piaceva la lettera K, e volevo una parola veloce, rapida. E senza problemi per il marchio». Come Kodak.
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Da lì, è una crescita senza sosta: la Kodak diventa in poco tempo un punto di riferimento essenziale, insieme al rullino, nascono le macchine fotografiche Kodak. La sua pubblicità è una delle prime in Piccadilly Circus, il nome si diffonde, e così gli scatti. Il mondo cambia, e con lui la rappresentazione di sé.

Nel 1919, seguendo il suo principio della “distribuzione salariale” ai dipendenti, Eastman consegna loro un terzo delle sue aziende, per il totale di 10 milioni di dollari. Fa donazioni a istituti di ricerca e, per anni, finanzia il Mit di nascosto, regalando 20 milioni di dollari, a nome Mr. Smith. Per l’istituto l’identità del benefattore resterà a lungo un mistero, tanto che, una volta, durante la cena annuale del Mit, lo stesso Eastman farà un brindisi a Mr. Smith. E nessuno coglierà l’ironia del gesto.
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La parabola di Eastman continua in discesa. La malattia alla spina dorsale, la perdita dei movimenti, la fine ne suicidio. Il suo lavoro, pensava, era stato fatto. Aveva creato un’azienda destinata alla gloria: nel 1976 avrebbe registrato il dominio del 90% del mercato delle pellicole fotografiche. Tanto che Neil Armstrong, sulla Luna, aveva scattato fotografie con una Kodak. L’abitudine a fare fotografie, e conservare i momenti importanti della vita in questo modo, divenne un’abitudine a livello globale. Ogni attimo importante, per gli americani, è diventato un Kodak moment, per antonomasia,

Ma sarà ancora la tecnologia, con la possibilità di digitalizzare le immagini, a sancire la fine della pellicola e, insieme, della Kodak. Il cambiamento è forte: non c’è più selezione, né dell’immagine né del momento, perché la possibilità di scattare fotografie tocca l’infinito. E così anche la loro archiviazione: esce da libri polverosi e va su internet, su Facebook, Instagram. La fine della Kodak arriva così, lenta. Nessuno sente ne più la necessità, a parte pochi professionisti. Di immagine in immagine, a uccidere la Kodak, e il vecchio modo di far foto, siamo stati tutti noi, assecondando, senza colpa, i nuovi strumenti. A quel punto, era necessario chiudere. Il compito della Kodak, rendere la fotografia una cosa di tutti, era compiuto. Perché aspettare? 

 http://www.youtube.com/watch?feature=player_embedded&v=qBWVWjdNWC0
 Leggi il resto: http://www.linkiesta.it/kodak-fotografia-eastman#ixzz2FJXw3BU4
Non esistono pasti gratis
di Michele Smargiassi da smargiassi-michele.blogautore.repubblica.it
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Non illudiamoci. Lo rifaranno. Lo stanno già facendo dove non ce ne siamo neanche accorti o non ci importa, per esempio su Facebook. Instagram (che di Facebook è la nuova gallina dalle uova d’oro) è stato un po’ troppo rude e esplicito, per questo ha dovuto fare marcia indietro bruscamente. Ma ci riproveranno. È nell’ordine delle cose e possiamo farci ben poco.

Dunque niente trionfalismi da “la democrazia della Rete vince sempre”. Se il social network delle foto quadrate e filtrate ha ritirato, dopo le proteste, il nuovo regolamento che dal 16 gennaio gli avrebbe consentito di rivendere le nostre facce, le nostre identità e le nostre fotografie ai suoi inserzionisti senza chiederci il permesso, e ovviamente senza versarci un nichelino, è solo perché i suoi concorrenti avevano colto la palla al balzo e già preparavano un’offensiva strappa-clienti al grido di “venite da noi, che non vi rubiamo le foto”. È stato un ripiegamento tattico, tutto interno a una guerra commerciale, non una vittoria della democrazia degli utenti.

Prima o poi, meglio condita, la pietanza indigesta ce la dovremo mangiare. Il Ceo di Instagram Kevin  Systrom del resto ritira temporaneamente le nuove regole sui diritti e la privacy ma non si rimangiaqueste rivelatrici parole: “We envision a future where both users and brands alike may promote their photos & accounts to increase engagement and to build a more meaningful following“.

Per Instagram e non solo, non siamo utenti, non siamo neppure clienti, siamo materia prima delbusiness, siamo fonte di guadagno, e siamo tenuti a fare i bravi, a rispettare il nostro ruolo e a collaborare con gli inserzionisti.

Ma che cosa diavolo ci sognavamo? Come dice un vecchio feroce  motto liberista, “non esistono pasti gratis”. Il conto arriva sempre. Gli utopisti che immaginano ancora Internet gratis come un dono divino, o come un prometeico diritto strappato all’Olimpo, in questa convulsa vicenda hanno potuto avere una chiara visione delle fauci del mercato virtuale nascoste dietro la favoletta da bambini della gratuità.

Ma quale gratuità? Ma come si può pensare che imprese che passano di mano in Borsa a cifre da capogiro, che combattono ferocissime guerre commerciali, che si comprano e si vendono sul mercato l’una con l’altra e contro l’altra, e che peraltro hanno costi gi gestione da multimazionali, si fondino sull’economia del dono come le tribù Kula del Pacifico? Follow the Money. Da qualche parte quei soldi devono saltar fuori, no? E non vengono certo da due banner lampeggianti in cima alla pagina.

In una società di mercato, quando un servizio è gratis, bisogna drizzare le orecchie: significa che non siamo gli utenti, siamo la merce in vendita. Ma non l’abbiamo capito, in trent’anni di televisione commerciale, che quando guardiamo un film gratis alla tivù, ogni volta che si apre la pausa pubblicitaria la nostra presenza davanti allo schermo viene venduta a un inserzionista (e ha persino un costo unitario, quotato)? Che le tivù commerciali sono una bancarella dove lo spettatore-pesce, attirato con un po’ di esca, viene venduto a un inserzionista? Ma davvero pensavamo che protestando assieme a Veltroni potessimo imporre a Berlusconi (ma anche al cda Rai) che “non si interrompe un’emozione”? L’unica cosa che è sempre vietato interrompere, in una società di mercato, è il profitto.

E in questo momento ci sono due cose che sul mercato degli scambi immateriali valgono oro colato: l’identità privata, e le immagini. Instagram (come e più di tutti i social network) è la gallina dalle uova d’oro, perché i suoi sedicenti “utenti” riversano abbondantemente, entusiasticamente, a miliardi, entrambe le cose nei suoi server.

Lo abbiamo capito o no che le immagini “private” sono la preda più succulenta di questa gran caccia alle mandrie di bufali che è il mondo dei social network? E pensiamo che Instagram sia stato inventato per consentirci gentilmente di fotografare la vacanzina a Sharm, con lo sfumino e il filtrino, e condividerla in Rete per far felici gli amichetti?

Quella foto prima o poi (adesso no, ma ci riproveranno) finirà nella pubblicità del resort dove abbiamo alloggiato, e la  nostra faccia di testimonial inconsapevoli, obbligati e non pagati, completa di nome e cognome,  sarà spedita in giro per la Rete per dire che ci abbiamo alloggiato, e le nostre immagini lo proveranno, e se ci sono dentro i nostri figli in costume da bagno pazienza, perché se siamo iscritti al servizio abbiamo dato il consenso anche per questo: “If you do not agree to be bound by all of these Terms of Use, do not access or use the Service“.

Mi fa sorridere, e non solo me, chi pensa che basti copincollare un disclaimer sulla propria bacheca Facebook per impedire al SN di applicare i termini e le condizioni che abbiamo appena sottoscritto iscrivendoci. Se ti accendi una sigaretta in un cinema, ti sbattono fuori anche se ti sei appeso al collo un cartello che dice “rivendico il diritto costituzionale di fumare”.

Mi stupiscono soprattutto i professionisti. Grandi firme del fotogiornalismo (per ultimo esempioMichael Christopher Brown, Benjamin Lowy, Ed Kashi, Andrew Quilty e Stephen Wilkes che  hannocoperto per Time l’uragano Sandy con le fotine filtrate) che si sono gettate su Instagram, con qualche ragione e molto snobismo, come nuovo linguaggio del reportage. E che dopo l’annuncio, poi ritirato, del nuovo regolamento appropriatore, ovviamente stavano già preparandosi a lasciare precipitosamente il servizio. Non se lo immaginavano? I fotogiornalisti dovrebbero essere i primi a sapere che nella gran giostra delle immagini nessuno sale senza pagare un biglietto.

Sarebbe ora di svegliarsi dalla sbornia della condivisione facile, universale e gratuita. Forse anche alla pecora viene il dubbio che l’erbetta del pascolo non sia gratis, quando la portano alla tosatura.

La Rete è una grande risorsa, una splendida opportunità di condivisione di emozioni, creazioni, opinioni: ma non aspettiamoci che ce la portino a casa gratis già impacchettata, senza farci fare fatica. La democrazia, dentro e fuori il Web, bisogna costruirsela, non aspettarsela in regalo sotto l’albero di Natale.

Scritto in Senza categoria | 18 Commenti »
Ugo Mulas, i Fratelli Alinari, Mario Dondero e tanti altri fotografi in mostra alla M&D Arte di Gorgonzola

di Sara Rania alias Kitsuné da http://www.clickblog.it 

Riunire la quintessenza della creatività fotografica del XX° secolo è indubbiamente un’impresa, e nel farlo si devono naturalmente operare scelte drastiche, ciò non toglie che alcuni fondamentali ed imprescindibili protagonisti del panorama del secolo scorso debbano essere accolti e preservati in un’esposizione che si rispetti e che, in qualsiasi senso voglia orientarsi, resta un lavoro titanico, ma necessario e portatore di sguardi essenziali per la comprensione del quotidiano nei suoi infiniti approfondimenti. 
Una stradina segnata da tanti gessetti colorati si è aperta qualche giorno fa alla Galleria M&D Arte di Gorgonzola, che ospita, fino al primo di marzo la collettiva “I fotografi”. 
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Ricco insieme di scatti che riprende i lavori di alcuni celebri autori come Aurelio Amendola, Gabriele Basilico, Gianni Berengo Gardin, Giovanni Gastel, Luigi Ghirri, Mimmo Jodice, Giorgio Lotti, Ugo Mulas, Ferdinando Scianna, Tazio Secchiaroli, Enzo Sellerio, Ettore Sottsass, Massimo Vitali e tanti altri interpreti, in una parabola storica che attraversa innumerevoli temi.
Dal ritratto al paesaggio, fino ai volti d’artista, ben rappresentati da Andy Warhol dell’apertura e dal nostrano Mario Nigro, per svolgere il filo del tempo e accarezzarne alcune immagini focali.

     
     

Un nucleo di personalità eterogenee e sui generis che procedendo «per umori amori e occasioni, deliberatamente contaminando foto “di ricerca” con foto nate a fronte di una precisa destinazione», hanno segnato la storia della fotografia. Dalle riproduzioni di opere d’arte e scorci cittadini dei Fratelli Alinari, grazie ai quali ha visto la luce un nutrito corpus di immagini che costituiscono ancora oggi la maggior fonte di illustrazioni della grande editoria italiana, fino agli scatti di Gian Paolo Barbieri, che alle campagne etniche e alle nature morte ha affiancato le più grandi icone del cinema e della moda, la mostra ripercorre gli esordi e gli sviluppi di questa autentica forma d’arte attraverso vedute urbane o rurali, ritratti di artisti e personaggi famosi, immagini tratte da reportage sociali e sperimentazioni al limite dell’astratto. Tutti i protagonisti di questa mostra hanno visto nella fotografia non un mero strumento di riproduzione ma un vero e proprio mezzo d’espressione artistica, una possibilità di specchiarsi nel mondo per narrare, in modo del tutto personale – senza retoriche o stereotipi – i valori, le mode, le trasformazioni, le vicissitudini e le storie del nostro Paese.

Catalogo con testo di Flaminio Gualdoni, ed annessi angoli di riflessione, per aggiungere quel surplus che rende il ricorso ad alcune immagini ancora più fondamentale.

Immagine principale di Aurelio Amendola, Andy Warhol, 1986, 100×80 cm, Courtesy Galleria M&D Arte Gorgonzola.

Non si può scostare la tenda

di Michele Smargiassi da smargiassi-michele.blogautore.repubblica.it
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Scritture e fotografie da collezioni private





Una fotografia privata spesso non è una questione privata. Vorrei dire che non può mai esserlo, con le fotografie. Eppure il mito dell’immagine “che parla solo a me”, dell’immagine privatissima, incomunicabile a chiunque, esiste e resiste.

Temo di riconoscerne l’origine. Sta nella banalizzazione di certi testi dell’Imprescindibile, il supremo analista della fotografia nel Novecento: Roland Barthes.

Sì, credo che sia ora di liberarci da alcune soggezioni totemiche verso Barthes, o per meglio dire verso alcuni passaggi dei suoi scritti che sono stati trasformati, abusivamente, in ipostasi intoccabili.

Come ad esempio il punctum, che è diventato un’ossessione, una specie di sacro Graal della critica fotografica più corriva e dozzinale, finendo per far dire a quel concetto il contrario di quel che era  (ilpunctum, per Barthes, è una cosa che ti accade, è lui che ti viene incontro, dunque è un controsenso andarlo a cercare, se lo cerchi non lo trovi, ma trovi lo studium… ma di questo magari riparleremo).

O come, per tornare al punto, la questione della fotografia più discussa e meno vista della storia, il ritratto della madre di Barthes “nel giardino d’inverno”, allusa e metaforizzata nel finale di La camera chiara. Ma non esibita dall’autore, perché significativa solo per lui stesso e per nessun altro.

Anche io, lo confesso, quando mi capitò, cedetti alla tentazione di lasciare in bianco il rettangolo con le “foto che mi hanno cambiato la vita”. Lo feci però, e lo spiegai, per un motivo, diciamo, di rispetto: perché di quelle foto privatissime penso di avere la custodia, ma non la disponibilità morale.

Eppure, anche senza mostrarle, ora me ne rendo conto in pieno, io comunque resi pubbliche quelle immagini, sotto forma di evocazione verbale. La fotografia “assente” di Barthes è assolutamentepresente, forse una delle più presenti nella filosofia della fotografia.

E questa “pubblicazione” di immagini per mezzo di parole è precisamente quel che fanno comunemente gli scrittori (categoria alla quale io non appartengo) nelle loro opere, quando si servono di fotografie. Ci sono in Italia studiosi come Silvia Albertazzi, Michele Cometa e Massimo Fusillo che hanno dedicato passione e cura scientifica ad esplorare le relazioni fra fotografia e romanzo, a descrivere come le fotografie, anche e soprattutto quelle che esistono solo nell’immaginazione dello scrittore, entrano nei meccanismi narrativi, che funzione assolvono nella macchina del racconto.

Ora, sotto la loro supervisione, un piccolo libro prezioso (che accompagna una mostra altrettanto interessante) inverte l’ordine dei fattori, e produce  un caso direi di critica letteraria sperimentale, un esperimento in laboratorio. Ti racconto una cosa di me (curato da Ivana Margarese e Giorgia Tolfo) raccoglie brevissimi scritti originali di trentadue scrittori italiani attorno a una singola fotografia che essi stessi hanno proposto.

L’esito dell’esperimento è questo, mi pare: che non c’è una legge scientifica della fotografia narrata, non c’è un principio generale dell’ekphrasis. Tanto che la curatrice ha potuto solo provare a dividere i testi ricevuti in tre categorie diverse, neppure così omogenee. Io ad esempio quei testi li dividerei in categorie diverse dalle sue…

Ci sono scrittori-Proust per i quali le immagini private, in genere quelle della propria infanzia, funzionano come relais di memoria e come generatori identitari, come “un abbaglio” (Giorgio Vasta) che “determina le mie percezioni, organizza lo spazio e i destini, mi permette di pensarmi nel futuro”. Fotografie come agnizioni del sé, che magari cadono dalle pagine di un vecchio libro “sui piedi, come un uccello morto” (Licia Giacquinto). Fotografie come premonizioni, come profezie “che annunciavano un percorso futuro” (Gianfranco Manfredi).

Poi ci sono scrittori-Carroll per i quali le fotografie sono finestre aperte in cui tuffarsi, cornici, specchi osmotici, soglie permeabili verso un’altra dimensione del pensiero e dell’emozione, fotografie come prelievi, dov’è l’oggetto rappresentato a fare tutto il lavoro di evocazione letteraria, che sia un vecchio chiosco di giornali o il volto di un amico precocemente scomparso, o quello di un bambino, o quello del cancello che separava l’infanzia dal mistero dell’età adulta, come nel Buio oltre la siepe.

Poi ci sono (estrema minoranza) scrittori-Joyce per i quali le fotografie sono materiale rinfuso, schizzi di magma di mondo privi di un senso proprio, pure suggestioni informali alle quali sovrapporre la forma della scrittura, dove le parole fagocitano le immagini così come sono abituate a digerire e metabolizzare la realtà.

Infine ci sono scrittori-Zola che fotografano (mentalmente, o letteralmente) tutto quel che vedono con la premeditata intenzione di farme materia letteraria, per i quali le immagini sono solo appunti visuali, materiale bruto da conventire in narrazione.

Hanno tutti in comune una cosa, però: sembrano tutti convinti che le immagini possiedano un significato solo quando vengono attraversate dalle parole. Non sarebbero scrittori, forse, se non nutrissero tutti, in modo differente, la presunzione della preminenza del pensiero verbale su quello visuale. Forse anche la diffidenza del primo verso il secondo.

Le immagini, per gli artigiani di parole, sono informatori indisciplinati e invadenti, trovarobe utili, assistenti di palco efficienti, ma che se non li tieni al loro posto minacciano di rubarti la scena. Le fotografie, per gli scrittori, sono stanze da attraversare senza fermarsi, ascensori in cui è vietato sedersi, per non restarci intrappolati.

Giulio Mozzi, scrittore e editor di scrittori, usa ad esempio il suo testo per ammonirci a non fare l’errore di compiacerci delle immagini, di fermarci alla pelle delle immagini: “Questa è la cosa più straziante: dire la verità attraverso un lievissimo velo, e vedere che tutti s’interessano al velo”.

Ma le fotografie non hanno solo da mostrare un “oltre”, una figura che sta al di là della cornice o del velo (il velo albertiano, mi viene in mente: premonizione della fotografia…). Le fotografie sono anche, direi soprattutto la trama di quel velo. Se scosti la tenda, non vedi ancora la realtà. Può apparirti tale, ma c’è il vetro della finestra, e su quel vetro magari c’è un riflesso del tuo stesso volto, o di un raggio di sole che abbaglia e confonde, o la brina gelata del mattino, o qualche cacca di mosca.

Non vedere la fotografia, vedere solo attraverso la fotografia, vuol dire cadere nel suo inganno, nella sua presunzione abusiva di essere la cosa stessa, mentre ne sono solo la proiezione su uno schermo. Guai a non essere coscienti che il velo esiste. Bisogna interessarsi al velo.
Con le fotografie, come con le narrazioni, il lettore non può mai scostare la tenda. Deve guardare attraverso la tenda, e questo significa, prima di tutto, vedere la tenda.

Tag: Emile Zola, Gianfranco Manfredi, Giorgia Tolfo, Giorgio Vasta, Giulio Mozzi, Ivana Margarese,James Joyce, letteratura e fotografia, Lewis Carroll, Licia Ciacquinto, Marcel Proust, Massimo Fusillo,Michele Cometa, Roland Barthes, Silvia Albertazzi, velo albertiano
Scritto in Testo e immagine, fotografie private | Un Commento »
Viaggio alla fine del rullino.                                    Come è morta la fotografia analogica
di Daniele Sparisci da http://seigradi.corriere.it
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Pellicole e macerie. Camere oscure profanate dalla luce, stabilimenti deserti, vecchi ritratti ingialliti sulle pareti mangiate dall’umidità. In più di sei anni passati a raccontare la fine della fotografica analogica, il reporter canadese  Robert Burley, ha raccolto in un libro e in un progetto multimediale centinaia di testimonianze di un mondo che non esiste più. “The Disappearance of Darkness: Photography at the End of the Analog Era” (realizzato rigorosamente con apparecchi e tecniche non digitali) è l’epitaffio del rullino, un lungo viaggio negli ex “santuari” della fotografia cancellati da mega pixel e schede di memoria.

Molto prima che nascesse Instagram, Burley ha documentato l’implosione di Kodak e Polaroid, visitando ciò che resta delle fabbriche, dagli Usa al Canada, fino a Belgio, Francia e Inghilterra. Scatti spettrali, immagini forti ottenute di nascosto – perché nessuna azienda voleva mostrare a occhi esterni  la propria agonia-  che svelano  l’altra faccia della rivoluzione digitale. Quella meno nota.

“E’ sconvolgente pensare quanto veloce sia avvenuto il passaggio”, osserva questo cinquantenne di Toronto, “ quelle aziende davano lavoro a migliaia di persone, possedevano interi grattacieli. Un impero costruito in un secolo è svanito in meno di dieci anni”.

Lo spartiacque è il 2003, quando per la prima volta le vendite di fotocamere digitali superano quelle tradizionali. Oltre ai reperti di archeologia industriale , le saracinesche sigillate di fotografi di provincia dopo una vita passata a immortalare matrimoni e prime comunioni. “Quando ho iniziato a lavorare al progetto (nel 2005, quando la Kodak era davanti alla Apple nella classifica delle 500 multinazionali più grandi stilata da Fortune) la transizione era ancora in corso, ora posso dire che si è conclusa”.



Foto di Robert Burley

Nostalgia? “No, ma è giusto che i miei studenti di fotografia, tutti nativi digitali, conoscano come si lavorava prima”. Quei segreti nel buio della camera oscura bruciati come un vecchio rullino lasciato al sole.

*Twitter danielesparisci
-------------------------------

.......con i migliori auguri di un felice 2013!
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