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EDITORIALE
di

Simone Vivaldo

Fabio Giuliano Stella

UHH!! QUANTE FOTO!! TROPPE?

Ok, l’estate e’ quasi alle soglie dell’autunno ma 
pare che un salvagente ancora possa servire.
Perche’ il mare che ci bagna non e’ piu quello 
tempestato di costumi, bambini frignoni e gio-
vanotti in tempesta ormonale... Piuttosto quello 
delle infinite immagini che ci sommergono da 
ogni dove. Aperitivi, tramonti, selfie , ricordi 
d’estate, starlettes piu o meno discinte, mio 
figlio..uhh come cresce..smorfie involontarie di 
politici..Una salsa informe di immagini che cuo-
ce a fuoco lento ma continuo nella prospettiva 
traballante del nostro sguardo. Uno sguardo 
disattento, fugace , ma al contempo bulimico. 
Divoriamo le immagini come orchi. Ubriachi 
del desiderio che le immagini solleticano, sug-
geriscono, millantando verita’ improbabili. Le 
immagini non hanno a che fare con la “verita”, 
ma con il desiderio. “Hai visto come sono di-
magrita” ? “Questo si che e’ un Hotel degno 
delle mie vacanze” !! “Ragazzi..che aperitivo..” 
!! Tutti produciamo e consumiamo immagini di 
ogni genere. Ad ogni ora, in ogni luogo e per 
ogni evenienza. Pare sul campo ci siano schie-
ramenti opposti.Fotoamatori in libera uscita, 
professionisti seriosi, artisti, blogger in tacco 
12.Tutti armati delle loro beneamate “bambine” 
di metallo. O di cellulari iper-performanti. Tut-
ti impugnano i loro tools, come scettri. Il loro 
ego cresce esponenzialmente al costo dell’at-
trezzatura che mostrano. E delle pubblicazioni 
che possono vantare...Delle mostre..articoli..
like, che titillano i rispettivi appetiti di consenso. 
E si. Perche le immagini hanno a che fare con 
l’ego, con la volonta di potenza...Perche’ foto-
grafiamo tanto? Cosa spinge l’intera umanita’ 
a produrre , catturare immagini? E’ realmente 
l’interesse per “la fotografia” ...quello che porta 

il mondo intero a produrre ,diffondere, modifi-
care, condividere....miliardi di immagini, come 
fosse un flusso di coscienza collettivo ed in-
cessante? Un abisso in cui e’ difficile districarsi, 
fare distinguo, nominare, valutare. Ho provato 
a rispondermi pensando a quali bisogni rispon-
desse il fotografare. Perche sono i bisogni a 
muovere l’uomo, non l’uomo a muovere i bi-
sogni. E questi bisogni sono inconsci, anche 
se ci da fastidio riconoscerlo. E facciamo vani 
tentativi di giustificare razionalmente le nostre 
scelte, quando sono mosse da un irrazionale 
inconscio che ci muove come marionette. Si 
ok , tu no.  Tu sei fermamente convinto che le 
tue scelte siano razionali. Bene, facciamo che 
ci sentiamo un altro giorno... Nel caso fosse di 
tuo interesse, ti ricordo che Freud ebbe a dire “  
l’IO, non e’ padrone a casa propria “. Ma que-
sto e’ un altro argomento e voglio tornare sulla 
retta via per cercare di capire a quali bisogni 
inconsciÂ risponda il fotografare. Tornando a 
noi, quindi, quali bisogni , inconsci, soddisfa il 
nostro incessante fotografare? Vediamo un po, 
la lista potrebbe essere lunga.
1  PRENDERE. Let’s take..a photo, prendiamo 
una foto. Soddisfa il nostro bisogno di posses-
so,prendiamo il luogo in cui siamo, il nostro 
aperitivo, la nostra compagna. Afferriamo con 
gli occhi quel mondo esterno, quelle immagini 
che vogliamo POSSEDERE.
Vi ricordate nelle prime lezioni di storia dell’uo-
mo, il pollice prensile, quello che ci differen-
zia dalle altre specie e ci consente di USARE 
oggetti a nostro piacimento per sopperire alle 
nostre necessita’? Bene. Ora al pollice prensile 
si e’ aggiunto l’occhio che , come il pollice, ci 
consente di prendere il mondo esterno e gestir-
lo a nostro piacimento. Pollice ed occhio sono 
Tools, arnesi, a nostra disposizione. Possiamo 
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brandire un arma con la mano, ma anche bran-
dire un immagine che abbiamo creato, per far-
ne uso a nostro piacimento.
2 CAMBIARE. Possiamo cambiare le immagini 
che abbiamo preso con programmi di editing, 
cosi come facciamo con le  immagini mentali, 
che cambiano nel tempo o le alteriamo a se-
conda delle nostre convinzioni. Dopo avere 
catturato una traccia della realta’, la alteriamo 
in base ai nostri gusti, volonta’.
3 MOLTIPLICARE. Le immagini prodotte, le 
nostre foto le possiamo moltiplicare, copiare 
all’infinito. Analogicamente e digitalmente, con 
stampe e file. Teoricamente potremmo riempire 
un intero Hard Disk da 500 tb di una sola foto.
Moltiplicazione dei pani e dei pesci. Mangiare 
quei file ancora non e’ possibile, ma...che sia-
no in qualche maniera una forma di nutrimento, 
credo non sia possibile negarlo.
4 CONDIVIDERE .Siamo animali sociali, abbia-
mo bisogno di condividere le nostre esperienze 
con altri. La nostra identita’, quella che credia-
mo di avere...( sento gia’ Nietzsche e Freud 
bussarmi alle spalle ) nasce dal confronto con 
l’altro da noi. Pertanto, ci teniamo molto a con-
dividere le nostre immagini che raccontano di 
noi, delle nostre esperienze capacita’, avven-
ture e idee. E piu le condividiamo, con le im-
magini, piu la nostra identita si ri-conosce, nel 
commento , gradimento altrui.
5 Chi fotografa, chi guarda, chi traguarda e’ 
SOGGETTOche sceglie attivamente l’OGGET-
TOdel suo sguardo. Fotografando ci sentiamo 
protagonisti di una storia,di un idea che ci fac-
ciamo del mondo che fotografiamo. Il mondo 
intero e’ oggetto del nostro, individuale ed uni-
co, sguardo. In una supposta scala di valori ci 
poniamo sul gradino piu in alto, o meglio, su un 
piano diverso ed unico rispetto a tutto quello 
che guardiamo. Il punto di fuga nella prospet-
tiva del mondo e’ il nostro occhio. Fotografan-
do, tutto gravita intorno alle nostre decisioni 
di ripresa. Mi viene in mente una canzone di 
De Andre...” ...e se questo vuol dire rubare, lo 
puo dire soltanto chi sa di raccogliere in bocca 
il punto di vista di Dio..” Fantastico.Rubiamo 
immagini e le collochiamo in una prospettiva.
Il punto di vista di Dio, raccolto in bocca, ( il 
verbo che giudica ) costruisce la prospettiva dei 
valori che consente il giudizio. Grazie De Andre.
Leggere quelle righe cosi semplici e potenti mi 
commuove. E non scherzo.  Chi guarda e fo-

tografa si erge a Dio giudicando e collocando 
il mondo e le cose in una prospettiva che, per 
giunta, millanta di essere l’unica e sola. La veri-
ta’...obbiettiva. E’ una foto. E’ la verita !!. Balle.
Balle digitali o analogiche. Una fotografia e’ 
solo uno dei tanti punti di vista. Una traccia del 
reale, un orma.
6 MANIPOLAZIONE,delle idee altrui. Ti faccio 
una foto e la condivido. Chi guarda si fara’ un 
idea di te. Che ho creato IO. Ma tu non sei 
quella foto. Sei molto altro, e quella foto e’ solo 
una dei tanti tuoi volti, che cambiano a secon-
da delle luce, inquadratura, mood, editing. E tu, 
cambi ogni momento, non sarai mai lo stesso. 
Per qualcuno e’ una sfortuna..per altri meno... 
Fotografando cambiamo piu o meno volonta-
riamente, consapevolmente, le idee che gli altri 
si fanno di quello che fotografiamo. Che siano 
persone, luoghi, eventi... La immagini pertan-
to sono pericolose.Vanno gestite con cura. Per 
questo Platone le osteggiava. Perche le imma-
gini, siano fotografie o immagini mentali, millan-
tano una verita che non possono comunicare 
nella sua interezza. Le immagini sono per loro 
stessa natura ambigue, ambivalenti. Con la ve-
rita hanno poco a che fare. E la potenza delle 
immagini sta proprio nella loro ambiguita.
Platone voleva sottrarre la verita al dominio del-
le immagini per consegnarlo a quello delle idee.
Uniche e sole a descrivere il mondo. Salvo es-
sere “corretto” da Aristotele. Le idee non pos-
sono esistere senza immagini. Senza immagi-
ni, non possiamo pensare. Le immagini sono 
epifanie del pensiero. La fotografia e’ di per 
se’, concettuale. Tutto quello che fotografiamo 
lo trasformiamo da hardware...a software. Da 
concreto tangibile pesante incontrovertibile..a 
leggero impalpabile ambiguo. Con un click. 
Fatto! Un albero diventa immagine.Spoglio dal-
le fronde del tangibile.File.Bit.
7 VELOCITA.
Quanto e’ veloce scattare? Click.Fatto! Bella o 
brutta che sia la foto, il fotografare e’ un ge-
sto che puo essere compiuto, con piu o meno 
successo...in una frazione di secondo. Prodot-
to finito. Soddisfazione immediata. I nostri neu-
roni sono appagati all’istante. Click, Dopamina.
Click, dopamina, click, click, click... like, dopa-
mina, like, dopamina, like...like...share, click.... 
Poi a dargli un SENSO, a questo click, dopa-
mina, share e dopamina, ci puo pensare solo 
chi fra click e l’altro si fa domande.Pertinenti 
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e profonde.E alla quantita’ delle immagini e di 
tutti i problemi di gestione, editing, cataloga-
zione...preferisce, studiando , dare un senso a 
questo operare. Alla velocita di realizzazione e 
alla moltiplicazione delle immagini, solo il senso 
puo’ porre freno. E’ quel senso, che ognuno 
sceglie per se, a fare la differenza fra fotoama-
tori, artisti, professionisti, blogger. Senza voler 
fare classifiche. Non mi interessano. Ed i distin-
guo, le faide e polemiche continue che leggo 
nei social , per attribuire valori o disvalori alle 
varie categorie di fotografi, hanno poco a che 
fare con la fotografia. Ma con l’ego di ognuno.
In genere, non e’ particolarmente interessante.
Visto a quanti bisogni risponde il fotografare?
Prendere,moltiplicare, cambiare, condividere, 
dare un idea del mondo, rendersi soggetto, ve-
locita, immediatezza. Cosa mi viene in mente? 
In maniera chiara. Volonta’ di potenza. Imbracci 
un qualsiasi arnese che consenta di guardare e 
produrre foto e la tua volonta di potenza il tuo 
EGO, ne risulta gratificato.  Poi , con quell’ar-
nese da 2000 euro..quello super luminoso, che 
annulla le vibrazioni, che ti fa produrre file da 50 
mb...che rimarranno nel nostro hard-disk, con 
ogni probabilita’, ci sentiamo tutti un po super 
man. Il fascino della tecnologia, dell’arnese, 
dall’amigdala alle mirrorless, dal Neocene ai 
tempi odierni, dal bisogno di sopravvivenza al 
bisogno di gratificazione, ci mette il suo. Ecco 
perche’ produciamo una valanga di immagini, 
perche’ tutti sono fotografi. Perche il fotografa-
re risponde al nostro bisogno di volonta di po-
tenza. Ciao Nietzsche. Stammi bene. Altro che 
fotografia. Volonta di potenza. Quello e’ il biso-
gno primario che si nasconde nel fotografare.
E credo sia inevitabile, comprensibile. La no-
stra specie e’ fatta cosi.Ne ha bisogno per so-
pravvivere. La volonta di potenza ci e’ indispen-
sabile per sopravvivere. Mi rendo conto sembri 
prosaico. Credo solo di essere molto realista.
E cio’ non toglie che si possa fotografare per 
tanti altri motivi, personali e specifici. Ma deri-
vano tutti in una qualche misura da quel biso-
gno primario. Che ci fa fotografare. Manifestan-
do la presenza di una assenza. Anche quello 
sono le immagini. Epifanie di una assenza. Di 
un pensiero. Il ricordo del tuo giorno di Lau-
rea, i tuoi nipotini, gli aperitiviii, il porto in cui di 
sei macchiato la camicia di gelato, la tua don-
na....le donne degli altri...fetente! Quel muretto 

sbreccolato...i gattini...altri gattini...
Salviniiii Piddiniii... Grilloidi....la foto della tua pri-
ma fotocamera l’areo su cui stai per salire...
i selfieee.... E se qualcuno vi dice che sono 
troppe queste foto...domandategli perche?
Perche sono troppe? Troppe rispetto a che 
cosa? Perche dovrebbero essere di meno?
Nell’interesse di chi? ( Ho un idea precisa in 
merito..molto precisa ) Ci dicono, certi presunti 
intellettuali, che ci sono troppe foto..troppi foto-
grafi, cosi come troppi giornali, troppa musica, 
troppi scrittori.., troppi film. In ogni casa c’e’ un 
artista. E allora?
Che proprio certi intellettuali, che la cultura do-
vrebbero diffondere, vogliano la diminuizione 
della produzione della cultura, sinceramente, 
mi sembra imbarazzante. Per loro. Molto im-
barazzante. Ma di questo magari parleremo un 
altra volta. Se ne avete voglia fatemelo in qual-
che maniera sapere.
A proposito, prima di lasciarvi.
Per chi volesse leggere qualcosa di interessan-
te sulle immagini qualche suggerimento biblio-
grafico.
1  Arte e percezione visiva. Rudolf Arheim.Ed 
Feltrinelli
https://www.feltrinellieditore.it/opera/opera/ar-
te-e-percezione-visiva/
2 Teorie dell’immagine . Pinotti e Somaini Ed 
Cortina
h t t p : / / w w w. r a f f a e l l o c o r t i n a . i t / s c h e -
da- l ib ro/autor i -va r i / teor ie-de l l immag i -
ne-9788860302144-1193.html
3 Rosalind Krauss Teoria e storia della fotogra-
fia. Ed Mondadori
https://www.mondadoristore.it/Teoria-sto-
r i a -de l l a - fo tog ra f i a -Rosa l i nd-Krauss /
eai978884249327/

E magari fate un salto nel mio sito cosi vedete 
che immagini produco. Prossimamente orga-
nizzerò dei workshop sul ritratto. Niente data, 
niente location per ora...tutto da stabilire. Nel 
caso lasciatemi la mail vi aggiornero’ sulle spe-
cifiche.

Eccovi il mio sito
https://fabiogiulianostella.format.com
mail  stellaphotos@live.it

Un abbraccio, Fabio.
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EVENTI
di

Milena Paprusso

“GIOVANNI BERENGO GIARDIN , TUTTO IL 
FASCINO DI ROMA ”
Roma, Casale di Santa Maria Nova - Via 
Appia Antica, 251
29.09.2019 > 12.01.2020

Promossa da: Soprintendenza Speciale di 
Roma Archeologia, Belle Arti, Paesaggio – Par-
co Archeologico dell’Appia Antica con  l’orga-
nizzazione di Electa e in collaborazione con 
Fondazione Forma per la Fotografia

L’architettura storica e la trasformazione delle 
periferie; Cinecittà e l’Appia Antica; il clero e gli 
studenti; i quartieri popolari e la Roma imperiale. 
Ma soprattutto i gesti, i volti, i dettagli, gli sguar-
di dei romani: quella di Berengo Gardin è una 
foto che indaga il reale, ma che va ben oltre la 
cronaca. E’ uno spaccato sociale di un mondo 
in divenire, con uno sguardo al passato e un 
piede nel futuro. 75 gli scatti in mostra, di cui 
25 inediti, che si snodano in un percorso sug-
gestivo ed elegante negli spazi della Tenuta di 
Santa Maria Nova, vivida testimonianza dell’e-
voluzione del paesaggio sull’Appia e di una fre-
quentazione che, dalle più precoci fasi romane 
fino ai nostri giorni, non si è mai interrotta. Uno 
sguardo su una Roma poco nota e conosciu-
ta, quasi dimenticata». Soprattutto oggi, con 
le piazze invase da un afflusso di turisti anche 
esagerato e un degrado che «il Maestro ha con-
tribuito a contrastare con il significato sotteso 
alle sue fotografie, anche di denuncia sociale».
Le didascalie sono scritte dallo stesso Gianni 
Berengo Gardin. Testi di quando bambino an-
cora non fotografava. Nel catalogo, racconta la 
sua ‘prima volta’: «I tedeschi che avevano oc-
cupato la città avevano imposto di consegnare 
le armi e le macchine fotografiche. Ma prima 
di consegnare quella di mia madre in questura, 

feci due o tre rulli in giro per Roma, anche se 
era già proibito… Da ragazzino ero un ‘bastian 
contrario’ terribile!». Quella macchina, il grande 
fotografo confessa di averla ancora… Inevita-
bile che la Città Eterna gli rimanesse nel cuore, 
dopo aver iniziato proprio lì a osservare il mon-
do da dietro a un otturatore… «Ho vissuto a 
Roma dal ’37, ’38 al ’45, ma l’Italia e l’Europa 
le ho conosciute lavorando per il Touring Club. 
Onestamente, quella che mi è piaciuta di più in 
assoluto è la campagna inglese. Poi viene Pa-
rigi, dove ho vissuto un paio di anni da giovane. 
Roma è terza. Ma tutte le città hanno un lato in-
teressante, anche la tanto vituperata Milano. Ci 
vivo benissimo e la amo molto, tanto da esser 
diventato più milanese che veneziano ormai».
Nelle 75 fotografie selezionate per la mostra ro-
mana, si alternano i monumenti, le piazze, le 
fontane. Le chiese, il fiume e molto altro. Luoghi 
sempre segnati dalla presenza dell’uomo. Che 
siano i giovani sposi di Palazzo dei Conserva-
tori o i bambini che giocano in Piazza Navona e 
sul Lungotevere. O le tante suore, bancarellari, 
sarti, cassiere, barbieri e le maestranze di Ci-
necittà e Fiumicino. «Le mie sono foto fatte nel 
tempo, un reportage. Fossero state delle car-
toline probabilmente sarebbero piaciute di più. 
Ma io più che l’architettura di Roma ho fotogra-
fato i romani«, dice Gianni Berengo Gardin.
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Roberta Valtorta 
Il Pensiero dei fotografiUn percorso nella storia 
della fotografia dalle origini a oggi
Bruno Mondadori-Collana: CampusAnno 2008

Note di Copertina
Nonostante    le    sue    origini    relativamente 
recenti,  la  fotografia  è  un  territorio  stermina-
to,  nel quale  non  è  sempre  facile  orientar-
si.  Roberta  Valtorta ha  deciso  di  esplorarlo  
attraverso  le  voci  dei  suoi protagonisti.  A  
partiredagli  scritti  dei  fotografi,  dei teorici  e  
degli  intellettuali  che  se  ne  sono  direttamen-
te occupati,  il  libro  ci  guida  attraverso  le  
trasformazioni che   l’idea   di   fotografi   a   ha   
subito   nel   tempo: dall’invenzione di Niépce e 
Daguerre alle sperimentazioni  delle  avanguar-
die,  dal  reportage  di Cartier-Bresson    e    di    
Capa    all’utilizzo    nell’arte contemporanea,  
fino  al  digitale,  le  fasi  salienti  che hanno  
guidato  gli  sviluppi  della  disciplina  vengono 
affrontate secondo una lettura inedita, che non 
si limita a  una  mera  elencazione  di  nomi  o  
di  date,  ma  offre  al lettore  gli  strumenti  per  
addentrarsi  criticamente  nel suo mondo vasto 
e complesso.

Dall’anticipazione
Il    volume    è    un    percorso    storico-critico 
attraverso   le   molte   trasformazioni   che   l’idea   
di fotografia   e   la   pratica   della   fotografia,   
talvolta coincidenti  con  veri  e  propri  movi-
menti,  hanno  vissuto dalle origini ottocente-
sche fino all’attuale svolta digitale. Il  libro  trova  
il  suo  punto  di  forza  in  un’impostazione agile  
e  intende  porsi  come  testo  di  orientamento 
e  di riferimento  nello  stabilire  una  possibile  
periodizzazione della  storia  della  fotografia  e  
delle  sue  idee.  Ciascun capitolo  non  indugia  
in  descrizioni  ed  elencazioni  di nomi  o  dati,  

Roberta Valtorta

LIBRERIA
di

Simone Vivaldo

non  “racconta”  la  storia  della  fotografia, ma 
analizza criticamente unmomento storico nel 
quale si  manifesta  e  prende  forma  un  pre-
valente  concetto  di fotografia   attraverso   le   
produzioni   degli   autori   più rilevanti,   in   con-
nessione   con   gli   sviluppi   sociali   e culturali 
che caratterizzano il momento. Ogni capitolo è 
completato   da   una   sintetica   antologia   di   
scritti   di fotografi,  esperti  della  disciplina  o  
intellettuali  che  ne hanno   trattato,   le   cui   
idee   hanno   caratterizzato   il periodo  preso  
in  esame.  Così  che  le  diverse  idee  e rifles-
sioni sulla fotografia possano essere ascoltate 
dalla voce  stessa  dei  protagonisti.  Con  una  
forte  attenzione alla   contemporaneità,   lungo   
tutto   lo   svolgersi   del discorso  l’accento  
è  posto  sulla  fotografia  come  forma d’arte, 
poiché l’assunto del testo è che la fotografia sia 
una forma d’arte in fieri.

Un ringraziamento per questa recensione a:
Igori Giordano Ferraresi



Francesca Woodman

Francesca Woodman nacque a Denver , in 
America , il 3 aprile del 1958, in una famiglia di 
artisti dove il padre, George, faceva il pittore e 
la madre , Betty, faceva la ceramista. Fu pro-
prio suo padre ad iniziare la figlia alla fotografia, 
all’età di 13 anni,   regalandogli una macchina 
fotografica che non utilizzava. In quel periodo  
Francesca stava per cominciare la sua prima 
scuola d’arte  la ” Rhode Island School of Desi-
gn “ ( RISD) tra il 1975 ed il 1979. Quì si appas-
sionò delle foto di Man Ray ,  Duane Michaels 
e Arthur Felling Weegee. Dopo gli studi  si recò 
in Italia , a Roma ,e la conoscenza della lingua 
italiana le consentì di frequentare i corsi europei 
della RISD dove venne in contatto con il movi-
mento artistico della transavanguardia italiana . 
Sempre a Roma frequentò per un anno la libre-
ria antiquaria Maldoror  di  Giuseppe Casetti. 
Non fu il suo primo viaggio in Italia ,i Woodman 
avevano una casa in Toscana ad Antella vicino 
Firenze, qui Francesca Woodman frequentò il 
secondo anno di scuola elementare , e passò 
molte vacanze estive, per poi tornare in Ameri-
ca. Ma  quello che , per Francesca Woodman, 

era nato inizialmente come periodo di studio , 
si  tramutò in una esperienza artistica ben più 
importante. Si trasferì poi a New York e decise 
di lanciarsi nella carriera da fotografa. Cominciò 
ad inviare il suo portfolio a varie agenzie, ma non 
ricevette nessuna risposta positiva. L’assenza 
di prospettive professionali, e poi la rottura con 
il fidanzato la fecero precipitare nella depressio-
ne. Nel 1980 tentò il suicidio , ma venne salvata, 
tornò a vivere con i genitori ed entrò in terapia. 
Nel 1981 pubblicò il suo primo ed unico libro “ 
Some disordered interiors geometries”  ( alcu-
ne disordinate geometrie interiori) dopo pochi 
giorni dall’ uscita del libro,  il 19 gennaio 1981 
, a 22 anni , Francesca Woodman si gettò dal 
tetto del loft in cui abitava. Francesca in questa 
sua breve vita collezionò più di 500 negativi , 
tra provini e stampe, dimostrando un occhio 
curioso, acuto e sensibile. Furono i suoi geni-
tori George e Betty Woodman a raccontare la 
storia della figlia in un documentario intitolato 

“ The Woodmans”. Come spesso succede ai 
geni che ci lasciano troppo precocemente ed 
in situazioni tragiche, così anche la Woodman,  
sconosciuta in vita , divenne famosa solo nel 

8

CULTURA
di

Laura Vivaldo
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1986 , cioè 5 anni dopo il suo suicidio, grazie 
alla prima mostra del suo lavoro al Wellesley 
College. Lo stesso ambiente che l’aveva rifiuta-
ta quando era in vita , l’ha resa famosa dopo la 
sua scomparsa. Una frase di Francesca scritta 
sul suo diario fu : “ l’unico problema è che il 
mondo dell’arte qui ti dimentica se vai via cin-
que minuti” così forse andando via per sempre 
nessuno l’avrebbe dimenticata. Francesca Wo-
odman fu un talento folgorante , innato, sia per 
la composizione che per l’uso della luce e pur 
essendosi spenta presto, riuscì ad entrare a far 
parte dell’ olimpo della fotografia mondiale. Le 
sue fotografie sono autoritratti in bianco e nero 
poetici ed inquietanti allo stesso tempo,  il suo 
lavoro si concentrava soprattutto sul suo corpo 
e su ciò che lo circondava, riuscendo a fonderli 
insieme con grande abilità , a mimetizzarsi con 
il luogo fino a diventare evanescente e scom-
parire ,per fare questo la Woodman usava l’ 
autoscatto ed in gran parte esposizioni lunghe 
o la doppia esposizione in questo modo parte-
cipava attivamente all’impressionamento della 
pellicola, ottenendo effetti sfocati , talvolta il vol-
to era oscurato . Per i suoi scatti  usava degli 
interni spesso squallidi di case abbandonate 
che andava a scovare, dall’atmosfera lugubre 
e cupa, in contrasto con la vitalità e bellezza 
del suo corpo, raccontando la storia di una 
giovane donna che si sentiva molto sola, persa 
e non apprezzata. Sono scatti profondamen-
te maturi, sensuali, e tetri, che oltre a svelare 
la su carne  svelano soprattutto la sua anima 
tormentata e triste. Corpo e spazio, presenza e 
assenza, identità e metamorfosi : sono questi 

i contrasti presenti nelle opere della Woodman. 
Il corpo è il vero protagonista, quasi sempre il 
suo , con una forza travolgente, corre, si arram-
pica , sfugge ma non si trattava di narcisismo , 
piuttosto del desiderio di non sparire per sem-
pre. Francesca era molto bella , e forse il suo 
estremo e disperato gesto è servito a conser-
vare per sempre quella sua bellezza , una frase 
presa  dal suo diario fu : “ ho dei parametri e 
la mia vita a questo punto è paragonabile ai 
sedimenti di una vecchia tazza da caffè e vorrei 
piuttosto morire giovane, preservando ciò che 
è stato fatto, anziché cancellare confusamen-
te tutte queste cose delicate”. Sempre dal suo 
diario : “ Io vorrei che le mie fotografie potesse-
ro ricondensare l’esperienza in piccole imma-
gini complete, nelle quali tutto il mistero della 
paura o comunque ciò che rimane latente agli 
occhi dell’osservatore uscisse, come se deri-
vasse dalla sua propria esperienza”.Francesca 
Woodman ispirò numerosissime fotografe a 
praticare la fotografia introspettiva. Francesca 
Woodman si può considerare anche una foto-
grafa surrealista  in quanto aderì alla tradizione 
surrealista che prevedeva il non fornire spie-
gazioni sulle proprie opere . Dal 1977- 19781 
Giuseppe Casetti allestì nella libreria-galleria Il 
Museo del Louvre a Roma una mostra in onore 
e ricordo di Francesca Woodman con lo sco-
po di restituire l’atmosfera in cui vennero rea-
lizzate le sue opere, accompagnandole con 
un gran numero di lettere, disegni, cartoline, 
istantanee inedite di Francesca all’opera o in-
tenta ad allestire le sue fotografie nella galleria 
di Ugo Ferranti  nell’estate 1978. I suoi scat-
ti resteranno il testamento più autentico che 
ci abbia lasciato, un patrimonio inestimabile.
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Meglio un obiettivo fisso o zoom?  Così, di primo 
acchito, la risposta potrebbe sembrare sconta-
ta: meglio uno zoom, così posso decidere la 
lunghezza focale da utilizzare, “avvicinandomi” 
o “allontanandomi” dal soggetto senza neces-
sariamente dovermi fisicamente spostare. Ma 
questa sappiamo non essere una buona risposta.
Tendenzialmente infatti gli obiettivi a focale 
fissa sono migliori (come resa dell’immagi-
ne), rispetto agli zoom, in quanto hanno meno 
meccanismi mobili al loro interno e le lenti “fis-
se” risultano più efficaci rispetto a quelle “mo-
bili” di un’ottica a lunghezza focale variabile.
C’è da dire che questo era sicuramente vero 
in passato; recentemente però sono sta-
ti realizzati obiettivi zoom molto più maneg-
gevoli e compatti rispetto al passato e dalle 
prestazioni notevolmente superiori rispetto 
ai loro omologhi risalenti a qualche anno fa.
Perchè scegliere un’ottica fissa
Tendenzialmente gli obiettivi a focale fissa offro-
no un’apertura massima maggiore (vedi Canon 
EF 85mm f/1.2 in figura) dando al fotografo la 
possibilità di scattare in condizioni di luce scar-
sa o di usare tempi di scatto più brevi.
Se avete la passione per i ritratti, l’ampia aper-
tura delle ottiche a focale fissa risulterà molto 
utile in quanto avrà come effetto conseguente 
una bassa profondità di campo, che a sua vol-

ta vi aiuterà ad ottenere un gradevole effetto 
sfocato sullo sfondo. Inoltre, visto che general-
mente sono costituiti da un minor numero di 
lenti, gli obiettivi a focale fissa sono spesso più 
nitidi dei corrispondenti obiettivi zoom.
 Al contrario di quanto si possa pensare, un 
obiettivo a focale fissa è un ottimo strumen-
to per chi sta iniziando a fotografare, poiché 
induce a porre più attenzione allo scatto e a 
concentrarsi mUno dei detti più in voga tra i 
fotografi è quello che recita, più o meno, così: 
“Con lo zoom muovi la mano, con i fissi ti tocca 
far andare i piedi (e la testa)”. 
L’uso di un’ottica a focale fissa aiuta a consi-
derare meglio le inquadrature: se nel punto in 
cui ci troviamo c’è qualcosa che non va nella 
nostra inquadratura non ci basta ruotare un po’ 
la ghiera dello zoom per tagliare via elementi di 
disturbanti o per includerne altri che potrebbe-
ro invece dare una chiave di lettura diversa allo 
scatto. Dobbiamo muoverci, spostarci:  nella 
ricerca di un punto migliore di ripresa, ci porta 
a fare lo sforzo di porre maggior attenzione alla 

Obiettivi.....fissi o zoom?

TECNICA
di

Francesco Gelati
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composizione , diventando un esercizio men-
tale molto utile . Come obiettivi da viaggio sicu-
ramente un tutto fare e’ la scelta piu’ comoda , 
tutta via in un mio viaggio a New York ho optato 
per i fissi 24mm 58mm e 105mm ,una scel-
ta molto scomoda , ma che mi ha permesso 
di fare scatti di una qualita’ d’ immagine mol-
to elevata e di porre molta attenzione ad ogni 
inquadratura , lo stress di cambiare obiettivo 
spesso con i pericoli che ne possono seguire 
e’ da tenerne conto ,  tornare a casa con meno 
ma di ottima qualita’ e’ molto appagante .                                                 
Il primo processo mentale che si instaura af-
fidandosi a un parco a focale fissa e quello 
di scegliere la prima ottica da montare a ini-
zio giornata, in base al luogo in cui ci si trova. 
Spesso la scelta di un’ottica influenza il nostro 
sguardo, portando l’occhio a soffermasi mag-
giormente su quei particolari che potrebbero 
funzionare bene nell’inquadratura di quella fo-
cale. Uno sforzo - spesso quasi inconscio - che 
fa lavorare di più la mente e potrebbe aprirla a 
cogliere più facilmente opportunità creative. A 
livello puramente didattico - ma anche creativo 

-come occasione creativa, avendo a disposi-
zione un parco ottiche composto da fissi, può 
essere divertente in alcune occasioni decidere 
di uscire a fotografare solo con una di esse: il 
risultato può essere duplice. Da un lato si co-
nosce al meglio quell’ottica, con le sue caratte-
ristiche, coi suoi difetti, con le sue peculiarità e 
con il suo modo di catturare la realtà. Dall’altro 
ci si apre a inquadrature non scontate, ‘forza-
te’ dalla limitazione imposta, ma che possono 
risultare a volte rivelatrici e indirizzare il nostro 

stile verso nuovi spunti creativi.
Una città con un tele o un medio tele, oppure 
con il solo grandangolo più spinto del lotto: si 
tratta di quel tipo di sfida che è in grado di tirare 
fuori il meglio creativo da ogni fotografo, allon-
tanandolo nel contempo dal pericolo di fare le 
classiche foto scontate da turista ‘che fanno 
tutti’.
Generalmente, confrontati con gli zoom meno 
costosi, gli obiettivi a focale fissa producono 
foto molto più nitide, molto più definite. Anche 
poi confrontandoli con obiettivi zoom di fascia 
professionale, in certi casi gli obiettivi a foca-
le fissa vincono il confronto. Anche in questo 
caso, tra i vari motivi, la ragione principale di 
questa differenza dipende dal fatto che gli 
obiettivi a focale fissa sono più semplici e quin-
di è più “facile” ottenere prodotti di qualità (non 
me ne vogliano i puristi della tecnica, so che è 
una semplificazione estrema).
Se il soggetto si muove (il discorso vale anche 
per i bambini che giocano) lo zoom è la scelta 
più pratica. Con l’ottica fissa rischiamo di per-
dere un sacco di scatti. 
Ogni appassionato di fotografia dovrebbe pro-
vare almeno una volta un’ottica fissa. E’ un’e-
sperienza interessante, un modo diverso di 
guardare alle cose.
Anzi, per dirla tutta, consiglio l’acquisto almeno 
di un “normale”, anche di seconda mano, an-
che f/1,8. Poche decine di euro spesi benissi-
mo. Personalmente preferisco le ottiche fisse, 
perché mi tolgono il pensiero dell’inquadratura 
e stimolano la mia creatività. Il fatto di non po-
ter zoommare mi obbliga a costruire la scena 
con quello che posso inquadrare da una certa 
distanza.

Approcio mentale:
Zoom - Un terreno in cui lo zoom risulta per-
dente: la possibilità di cambiare continuamen-
te l’angolo di ripresa genera una nevrosi che 
porta frequentemente il fotografo “immaturo” a 
smanettare con la ghiera fino a perdere il senso 
di quello che sta facendo.
Fisso - Questo è il terreno vincente dell’obietti-
vo a focale fissa: nessuna frenesia, una paca-
ta e limpida consapevolezza della visione che 
ogni obiettivo propone, un naturale invito a cer-
care il punto di ripresa più favorevole spostan-
dosi nello spazio, facendo così scoprire nuove 
opportunità compositive.

Alcune delle immagini pubblicate, sono state prese dalla rete tra quelle libere da copyright.
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Ciao ragazzi e ben ritrovati,
di cosa parliamo in questa quarta uscita del 
nostro magazine?  bè questo mese siamo a 
novembre e io vi porterei a fare un tour virtuale 
in un cimitero, mi direte in un cimitero? Si amici 
ma non un cimitero qualunque ma udite bene, 
nel CIMITERO MONUMENTALE DI MILANO, 
ma perché scattare foto in un cimitero? La do-
manda sembra spontanea ma la mia risposta e, 
perchè oggi il MONUMENTALE è reputato un 
museo a cielo aperto, un luogo che va comun-
que rispettato con il silenzio e l’educazione.
Il luogo, anche solo osservandolo dall’esterno, 
colpisce per le sue dimensioni; uno spazio di 
ben 250 mila metri quadri, una sorta di grande 
oasi di pace, silenzio e tranquillità. E sbaglia chi 
volesse immaginare questo cimitero come un 
luogo particolarmente triste; nella realtà, infatti, 
si rivela come uno spazio piacevole da visitare, 
popolato da segni che invitano al ricordo di chi 
ci ha preceduto, ricco di dettagli e particolari 
artistici interessanti.
è come se alcuni tra i più grandi scultori del 
Novecento fossero stati chiamati a raccolta per 
elaborare una riflessione su un tema partico-

larmente impegnativo come quello della morte.
Inoltre mi è anche capitato di incontrare tra i viali 
gruppi di ragazzi che suonano strumenti musi-
cali come se volessero allietare l’ambiente. Io ci 
sono stato ben tre volte alla prima ero scettico 
se portarmi la macchina fotografica, ma non 
appena entrato tra i vicoli mi sono accorto di 
aver sbagliato perché ripeto pur rispettando 
il luogo sacro c’erano parecchi fotografi che 
scattavano foto alle sculture come se fossero 
in un museo, rimasto anch’io dallo spettacolo 

Milano “Cimitero Monumentale”

LUOGHI
di

Pietro Ventricelli

loggiato

busto di Giuseppe Verdi
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delle opere ci sono tornato di nuovo attrezzato 
di fotocamera e ho cercato di fotografare pur 
con un certo timore, be non capita tutti i giorni 
di fare foto in un cimitero.

Adesso vediamo di dare qualche informazione, 
ricordando che le notizie che leggerete in se-
guito sono un riassunto di vari siti online dove 
vengono citate date, dimensioni ecc. ecc.
 Il cimitero si compone di tre distinte zone: la 
parte centrale ospita le tombe di famiglie e per-
sonaggi cattolici, quella di destra, guardando la 
facciata, è riservata agli israeliti, mentre a sini-

stra c’è un’area destinata agli acattolici.
Dal punto di vista architettonico, si possono 
scorgere i segni sia dello stile romanico, che di 
quello gotico. Lungo i viali principali, per aiutare 
i visitatori, sono state collocate alcune pianti-
ne che recano l’indicazione dei monumenti più 
interessanti. Fra questi si segnala il Famedio, 
inaugurato nel 1883 e collocato in cima ad una 
monumentale gradinata. Si presenta secondo 
una costruzione voluminosa in stile neo-medie-
vale, di marmo e mattoni, dove, fra i tanti per-

tomba di Antonio Bernocchi

interno tomba di Antonio Bernocchi

Edicola Korner

interno Famedio
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sonaggi, è sepolto Alessandro Manzoni.
Ma le sorprese non finiscono qui: in un viale 
secondario sulla sinistra si giunge alla tomba 
Campari, la celebre famiglia, famosa per la 
nota marca di aperitivi, che scelse di edificare 
un’Ultima cena in bronzo a grandezza natura-
le (anzi, un po’ di più), realizzata nel 1935 da 
Giannino Castiglioni.
Chi volesse ammirare un’opera del grande 
scultore Medardo Rosso si rechi, invece, al 
monumento numero 325 e troverà la figura di 
Filippo Filippi, critico musicale e compositore 
vicino alla scapigliatura milanese.
La tomba di Arturo Toscanini, altro monumento 
da non perdere, è opera dello scultore Leonar-
do Bistolfi; colpisce per delicatezza e dramma-
ticità perché allude al piccolo Giorgio, il figlio 
prematuramente scomparso e alla disperazio-
ne dei genitori che si abbracciano. Sul fronte 
del monumento è ritratta una nave che raffigura 
il viaggio delle spoglie del piccolo da New York; 
come una metafora, per raffigurare il momento 
del trapasso.

tomba di Alessandro Manzoni

porticato esterno

tomba di famiglia

scultura

viali interni
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Alessandro Tiraboschi, classe 1966, nato 
ad Asti ha vissuto la sua infanzia ad Ivrea. 
Realizza i suoi studi ad Asti presso la Scuo-
la Professionale per Odontotecnici e suc-
cessivamente a Zurigo dove svolge un 
periodo di volontariato presso lo Zahnärtl-
iches Institut der Universität Zürich e diven-
ta istruttore per le tecniche di laboratorio.                                                                                  
Tornando in Italia, a ventisette anni, Alessandro 
inizia a documentare fotograficamente tutti i lavo-
ri del suo laboratorio, stabilendo con la fotogra-
fia un primo fortissimo legame che diventerà nel 
tempo il segno distintivo della sua professionalità.
L’esperienza maturata in abito medi-
co scientifico gli consente, in poco tem-
po, di realizzare photo shooting per clien-
ti nei più svariati settori commerciali.
Attualmente lavora come fotografo professioni-
sta, ha un suo studio ad Asti e gestisce Mikele-
rio Agenzia Visiva, dove si occupa di fotografia 
commerciale e di still life per agenzie ed aziende.  
Fotografo accreditato nel Mondiale Moto-
cross MXGP e MX2 ha collaborato con riviste 
magazine e aziende del settore motorsport. 
Da una decina d’anni lavora con Canon 
Italia come docente certificato per il circu-
ito Canon Academy e collabora a proget-
ti di Canon CPS e Canon PRO Imaging.

Ciao Alessandro, come ti sei avvicinato 
alla fotografia? Raccontaci del tuo percor-
so formativo e professionale.

A differenza di molti che hanno stu-
diato fotografia e sono diventa-
ti fotografi, io ho fatto un percorso differente.
Ho seguito le orme di mio padre odontotecnico. 
Mi sono specializzato a Zurigo, tempio mondiale 
di alcune specializzazioni odontoiatriche e, du-

Alessandro Tiraboschi

INTERVISTA
di

Silvia Locatelli

rante il periodo di volontariato presso l’istituto che 
frequentavo, ho appreso la tecnica fotografica in 
studio relativa alla fotografia medico scientifica. 
Nel reparto dove lavoravo c’era uno studio fo-
tografico vero e proprio con attrezzatura spe-
cifica, cosa molto frequente all’estero in tutte 
le attività lavorative che prevedono la realizza-
zione di documentazione medico-scientifica. 
Tale documentazione ha una valenza medi-
co-legale e clinica nel determinare piani te-
rapeutici associati ai casi clinici e inoltre per-
mette valutazioni medicali ripetibili e utilizzabili 
per fini medico-scentifici. Serve inoltre la co-
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noscenza da un punto di vista specialistico. 
Non c’è in questo tipo di fotografia un lato 
artistico, è tutto puramente medico. Di foto-
grafico c’è solo l’attrezzatura che usi. Even-
tuali interpretazioni artistiche sono utili per le 
presentazioni in pubblico e/o a corredo di ar-
ticoli di comunicazione medicale commerciale.
Ho avuto la fortuna di imparare molto dal 
mio professore di reparto, all’epoca diret-
tore dell’istituto in cui lavoravo. Mi ha pre-
so sotto la sua ala e, appassionato di fo-
tografia in generale, mi ha permesso di 
imparare molto di questo specifico settore.
Quando sono rientrato in Italia ho applicato le 
mie conoscenze all’interno dello studio foto-
grafico che ho aperto presso la mia attività. Gi-
rando l’Europa insegnavo metodi e tecniche di 
laboratorio apprese a Zurigo. Le mie foto erano 
molto apprezzate in questo settore nel quale 
puoi fare davvero la differenza se lavori bene.
Ho avuto i primi contatti con Canon negli anni 
’90 per via della necessità di avere i suoi ser-
vizi di assistenza tecnica sull’attrezzatura che 
usavo nello studio; avevo la necessità di ave-
re tempestivamente supporto tecnico, benché 
non fossi un fotografo, figura professionale alla 

dei miei lavori mi ha permesso di migliorarmi 
costantemente e di crescere professionalmen-
te. Parallelamente all’attività fotografica, a sco-
po professionale, ho iniziato a praticare anche 
l’attività di fotografo amatoriale: nel tempo libe-
ro le uscite fotografiche e il confronto con amici 
fotografi mi hanno permesso di sviluppare le 
mie competenze in questo settore che è poi 
diventato la mia professione principale.  Ho ap-
pena aperto uno studio ad Asti in un posto mol-
to bello dove condivido svariate attività con la 
mia partner Giorgia, anche lei fotografa, e con 
altri professionisti del settore della comunica-
zione. Ne sono molto felice e orgoglioso.

quale invece veniva assicurata un’assistenza 
preferenziale con tempi molto più rapidi. Ho 
contattato quindi Canon Italia che mi ha accor-
dato questo servizio iscrivendomi al CPS e sta-
bilendo come me i primi rapporti. Da lì a poco 
abbiamo iniziato la collaborazione grazie alla 
quale, dopo essere stato certificato come do-
cente, abbiamo portato avanti diversi progetti. 
Negli anni della mia professione ho scoperto 
che la fotografia era molto utile per analizzare il 
mio lavoro: fotografare tutti i giorni nel mio stu-
dio e vedere i miei errori durante le proiezioni 

Non ti sei mai focalizzato su una tecnica o 
uno stile in particolare come invece mol-
ti fotografi nella loro carriera fanno. Sei 
un fotografo “completo” e versatile che 
realizza photo shooting in svariati settori 
commerciali: quanto è difficile adattarsi a 
differenti situazioni e a diverse richieste 
provenienti da vari committenti? Raccon-
taci la tua esperienza.

Oltre all’attività fotografica legata alla mia 



professione e all’attività di fotografo ama-
toriale nel tempo libero avevo anche una 
grande passione sportiva: il motocross.
Da ragazzo mi sono fatto accreditare sva-
riate volte a delle gare importanti e negli anni 
’90 sono riuscito a farmi accreditare ad al-
cune competizioni del Mondiale Motocross, 
attività che poi mi ha permesso di porta-
re avanti diverse collaborazioni nel settore.  
Da circa un anno e mezzo, per poter seguire me-
glio mio figlio Jacopo, ho smesso di lavorare al 
Mondiale MXGP, ma per molti anni ho lavorato nel 
settore della fotografia sportiva realizzando lavo-
ri per diverse riviste online, agenzie ed aziende.
Fondamentalmente il linguaggio fotografi-
co è uno per tutti, quello che cambia è l’in-
terpretazione che il fotografo attribuisce 
al singolo soggetto che deve fotografare. 
Ho provato a cimentarmi in diversi stili: dal ri-
tratto alla fotografia in studio. Anche se ogni 
specializzazione ha delle sue peculiarità, da un 
punto di vista tecnicno fotografico se io realiz-
zo uno still life per un’azienda di cosmetica e 
uno per un manufatto odontoiatrico la tecnica 
fotografica non cambia poi molto; la modalità 
di approccio al soggetto varia in base all’art di-
rector dell’agenzia o al proprio gusto personale.  

La capacità di adattarmi a stili diversi l’ho ap-
presa dall’analogico. Il digitale ti permette 
di “sprecare” gli scatti, perché non costa nul-
la. Con l’analogico e la pellicola questo non 
era possibile; con l’esperienza e grazie all’in-
fluenza di amici fotografi con cui uscivo per 
realizzare scatti naturalistici e di paesaggio 
ho appreso che lo scatto deve essere “buo-
no” subito e soprattutto va ragionato prima.
Sono così convinto di questo che, in concomi-
tanza con l’apertura del mio nuovo studio, ho 
deciso di promuovere una sorta di movimento 
di pensiero il cui motto è “We Think” perché 
oggi si è persa l’abitudine di “pensare” quando 
si fotografa. Ormai si fanno foto a tutto quello 
che capita; addirittura sembra che ci sia una 
certa competizione nel creare collezioni di 
soggetti - ad esempio di animali nella fotogra-
fia naturalistica - e si scatta senza conoscere 
bene il soggetto. Una mia abitudine è quella 
di documentarmi su ciò che andrò a fotogra-
fare. Leggo molti libri che consulto molto più 
che i social network. Mi documento su quello 
che mi interessa fotografare di modo che pos-
sa scattare già con un risultato finale rilevante.
È una questione di organizzazione del lavoro.
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In un mondo in continua evoluzione tec-
nologica siamo sempre più avvezzi all’uti-
lizzo della tecnologia e dei software. Cosa 
pensi della post-produzione fotografica?

Lavoro sempre in RAW, addirittura anche nella 
fotografia sportiva. Questo mi permette di lavo-
rare l’immagine per adattarla molto spesso alle 
richieste di agenzie e varie aziende committenti.
Non ho mai snaturato i miei scatti attraverso 
la post-produzione, uso questi software con 
criterio ed in base ad alcune precise esigen-
ze. In particolare, prediligo Digital Photo Pro-
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fessional programma gratuito di Canon per la 
conversione dei file, Capture One di Phase One 
che in assoluto mi dà rispetto del dettaglio negli 
interventi locali su alcune parti del soggetto e 
Photoshop per delle modifiche strutturali detta-
te da esigenze specifiche. Si tratta di una que-
stione di gusti e di approccio, io mi sono docu-
mentato molto prima della scelta dei software. 
Oggi ho un flusso di lavoro che mi soddisfa.
Nel caso della fotografia sportiva, per via dei 
volumi di foto scattate a fine giornata non puoi 
pensare di fare post-produzione, al massimo 
puoi lavorare sulle luci e sulla nitidezza, o poco 
altro. Nel mondiale di motocross elaboravo 
in media quattromila  foto a weekend. Avevo 
stringenti tempi di consegna, dettati dalle re-
dazioni committenti. Tuttavia, il mio particola-
re approccio alla fotografia mi portava a lavo-
rare in RAW, non seguendo il normale flusso 
di lavoro del classico fotografo professionista 
di sport che scatta raffiche in JPG per esse-
re più veloce nel mandare le foto alle redazioni.
Ci sono inoltre delle regole non scritte da ri-
spettare nella scelta dello scatto da mandare in 
pubblicazione e nella composizione dell’imma-
gine che deve ovviamente mostrare lo sponsor. 
Nonostante ciò, nelle giornate di gara, le mie 

foto venivano pubblicate su motorsport.com, 
il sito web più seguito al mondo per quanto 
riguarda gli sport motoristici, avendo la fortu-
na di vedere le mie foto pubblicate assieme 
a quelle della Formula Uno e della Moto GP. 
Durante i mondiali di motocross ho realizzato 
alcuni dei miei scatti anche con una fotoca-
mera da studio, una Canon EOS-1Ds Mark III 
che ai tempi realizzava raffiche di pochi scat-
ti al secondo, ma con lo studio del sogget-
to e la conoscenza dello sport sapevo come 
scattare al momento giusto portando a casa 
delle foto perfette. Credo che sia importante 
la conoscenza del soggetto che si fotografa.
Nella fotografia di paesaggio invece cambia 
l’approccio: fotografare un paesaggio per me 
è fonte di meditazione: attendo a volte per 
ore la luce adatta, il momento migliore della 
giornata per avere uno scatto a regola d’arte.

Hai realizzato diversi lavori: quale di 
questi ritieni il più complesso e qua-
le ti ha dato maggiore soddisfazione?
  
In tutti i generi fotografici praticati mi sono sem-
pre sentito soddisfatto di tutto quello che ho fatto.
La fotografia sportiva è in assoluto quella 
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più impegnativa e fisicamnente stressante.
Il lavoro forse più impegnativo degli ultimi 
tempi è stato quello di foto documentazione 
del Museo del Teatro alla Scala di Milano. Il 
committente era un’azienda, colosso dell’im-
magine ed il beneficiario era una vera e pro-
pria istituzione della cultura musicale italiana. 
È stata una sfida e una grande responsabilità.
La complicazione è nata soprattutto da 
aspetti logistici e operativi: dovevo fotogra-
fare dopo l’orario di chiusura del museo, in 
orario notturno. Il lavoro veniva reso com-
plicato per via delle luci, poiché i quadri ad 
olio richiedevano un’illuminazione particola-
re; non si potevano spostare le opere di va-
lore inestimabile e ci si doveva attenere alle 
indicazioni precise dell’agenzia committente.
Il lavoro prevedeva la riproduzione dell’am-
biente e delle opere del museo per 
una app su tablet dedicata ai visitatori.
È stato un mese di lavoro notturno in cui 
mi recavo al museo 3 volte alla settima-
na e documentavo tutte le opere traspor-
tando da solo tutta l’attrezzatura da studio. 
Fisicamente e mentalmente è stato un la-
voro molto impegnativo, anche per chi ha 
dovuto ricostruire in post-produzione le pa-

reti del museo e dell’ambiente circostante.
La cosa più bella del mio lavoro, a cui mi de-
dico da anni è la parte di didattica, di forma-
zione. Mi piace la fase preparatoria alla lezione, 
per poter insegnare sei obbligato a studiare e 
ad essere ben documentato. Il confronto con 
chi frequenta i miei workshop è interessantis-
simo, è una fonte inesauribile di apprendimen-
to. Con Canon in Italia ho l’opportunità di es-
sere formatore in qualità di docente certificato. 
Seguo un progetto di fotografia medicale con 
Canon PRO Imaging che prevede attività didat-
tiche e formative. Sempre per la parte medi-
cale sto portando avanti personalmente delle 
attività didattiche verso professionisti, medici 
del settore che mi hanno seguito negli anni. 
Mediante il nuovo studio aperto ad Asti, insieme 
a Giorgia, sto realizzando nuove esperienze; lei 
è specializzata in foto di maternity e new born, 
generi a me sconosciuti ma molto interessan-
ti. Nella nostra struttura organizziamo svariati 
corsi di fotografia e abbiamo diversi programmi 
didattici: abbiamo uno spazio interno dedicato 
alle mostre fotografiche, accogliamo fotografi 
ed artisti, facciamo formazione su svariati temi 
anche non da me direttamente trattati, come 
ad esempio workshop sulla post-produzione 
con professionisti del settore.

La sfida è portare avanti tutte queste attività 
parallele, ma il risultato è motivante e la nostra 
passione per la fotografia è il motore della no-
stra attività. 

Quali sono le sfide che deve affrontare 
oggi chi decide di fare della fotografia la 
sua professione?

È fondamentale discostarsi dal model-
lo proposto oggi dal digitale anche se que-
sto potrebbe sembrare un controsenso.
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Pensare alla fotografia prima di realizzarla è fon-
damentale. Chi si avvicina alla fotografia deve 
imparare a viverla con tranquillità, senza stress, 
senza l’ansia di voler portare a casa a tutti i costi 
una foto in un atto di superficiale collezionismo.
Spesso sento dire dai fotografi: “Anche que-
sto ce l’ho!” e la foto spesso ha poco senso 
rispetto al soggetto fotografato. La foto va 
pensata, va cambiato l’approccio mentale 
con cui ci accingiamo a fotografare che deve 
essere di tipo riflessivo e di ragionamento.
Bisogna comprendere, osservare e vivere 
quello che si fotografa. Questi sono i tre car-
dini del movimento di pensiero “We Think” 
che sto promuovendo, nel mio piccolo.

Osservando si comprende dopodiché si 
può vivere appieno quello che è il sog-
getto e l’ambito che sto fotografando.
Ad esempio, quando fotografo la natura non 
ci sono scatti a caso, sono tutte foto che io 
ho ricercato, documentandomi sul soggetto e 
scegliendo con attenzione il luogo; prima fac-
cio dei sopralluoghi munito di binocolo per os-
servare i soggetti e gli ambienti poi torno con 
la macchina fotografica a realizzare gli scatti. 
Prima delle vacanze estive ho avuto la fortuna di 
conoscere, grazie a Canon, un importante foto-
grafo professionista, Paolo Verzone, Canon Am-
bassador e collaboratore del National Geographic. 
Paolo è una gran bella persona, molto sempli-
ce e mai avara di consigli: mi ha trasmesso una 
nuova energia e una grande voglia di continua-
re sulla mia strada professionale. Parlando con 
lui ho appreso che il mio approccio fotografico 
è quello giusto, ne sono contento e, allo stesso 
tempo, anche un pochino orgoglioso. Almeno 
per una volta non mi sono sentito fuori dal tempo. 
Il consiglio che posso dare a tutti è di meditare 
un po’ di più su quello che si fa quando si fo-
tografa, prendersi i tempi giusti e comprendere 
ciò che si ha di fronte, per valorizzarlo al meglio.

Website: www.alessandrotiraboschi.it



Shooting di fotografia sportiva  
partita di campionati csi  
AIB  vs  MONVICO

Ph. Pietro Ventricelli

Accademia Isola Bergamasca ( A.I.B.) è 
un’associazione sportiva dilettantistica sen-
za scopi di lucro, finalizzata all’attività del 
settore giovanile (dagli 8 ai 16 anni), con at-
leti provenienti da quattro società differen-
ti: Bonate Sotto, Filago, Madone e Suisio.
La collaborazione tra queste società non ha 
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Calcio 

ATTIVITA’

determinato la fusione tra le stesse le quali con-
tinuano ad operare nell’ambito delle scuole cal-
cio e dei settori senior continuando la loro cre-
scita ed usufruendo di quella che i loro piccoli 
tesserati potranno conseguire in Accademia.
A.I.B. propone il miglioramento di tut-
ti i suoi atleti in un’ottica di crescita calci-
stica e personale, ispirandosi alla “ Car-
ta dei diritti dei bambini nello Sport “.
Due sono i pilastri fondamentali sui quali si erge 
l’associazione: quello tecnico con proposte di 
miglioramento in campo, scelte metodologiche 
di allenamento e aggiornamento costante degli 
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allenatori e quello formativo finalizzato alla forma-
zione pedagogica degli atleti e dei loro genitori.
Per il conseguimento di tali finalità, A.I.B. si 
avvale della collaborazione e del supporto 
tecnico della società calcistica professionisti-
ca Football Club Internazionale Milano, con il 
programma Inter Grassroots Program, che 
offre un costante sostegno agli allenatori, co-
ordinando le attività proposte e coadiuvan-
do le scelte dei D.S., nella consapevolezza 
di un’attività calcistica vissuta come insegna-
mento, crescita personale e scuola di vita.
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Mi chiamo Alberto Lisi e opero nel settore della 
fotografia di moda e pubblicitaria  dai primi anni 
‘80, anni in cui essere fotografo era un mestiere 
vero e proprio, non “inquinato” da altri mezzi di 
comunicazione più o meno virtuali e che spes-
so “ragionano” al posto del fotografo stesso.
In quegli anni bisognava essere dei bravi arti-
giani, con profonda conoscenza delle regole 
della fotografia,  dei suoi trattamenti, applica-
zioni e delle relative attrezzature.
La mia curiosità per tutto ciò che è ricerca ed 
innovazione mi ha comunque portato ad esse-
re tra i primi a sperimentare la fotografia digitale 
applicata al settore della moda, guadagnando-
mi nell’aprile del ’98 un articolo sulla prestigio-
sa rivista Photo relativo ad un mio test per l’a-
zienda Replay , fotografando la top model Vibe 
Sorensen con una fotocamera Olympus, tra le 
prime “one shot” apparse sul mercato.
Parallelamente alla fotografia commerciale ho 
sempre portato avanti una personale ricer-
ca artistica, basata sulla rappresentazione di 
corpi, quasi esclusivamente femminili, che ho 
sempre interpretato con un mix di classicismo 
e trasgressione, il primo derivante dall’educa-
zione ricevuta e dal gusto classico trasmes-
simi da mio padre, pittore, la seconda invece 
espressione di una mia vera natura interiore di 
cui negli anni ho sempre più preso coscienza e 
cercato di esprimere nelle mie immagini. Verso 
la fine degli anni ‘90, grazie alla mia musa ispi-
ratrice del momento, ho conosciuto lo Shibari, 
antica arte della legatura Giapponese, è stato 
un colpo di fulmine, un amore a prima vista! 
Ho scoperto che racchiudeva tutti gli elemen-
ti che ricercavo nelle mie immagini: estetica, 
equilibrio, simmetrie e  pulizia di forme, che io 
ho enfatizzato con la mia impostazione classica 

e una rappresentazione quasi statuaria, come 
fossero sculture viventi, di soggetti dai conte-
nuti piuttosto trasgressivi.
La mia produzione artistica da quel momento 
in poi ha preso una strada abbastanza deline-
ata e segnata dalla passione per il mondo delle 
corde.
Ispirato dalla cultura giapponese, dalle filosofie 
orientali in generale e dalla forma d’arte  a cui 
mi stavo applicando, ho scelto il nome d’arte 
Hikari Kesho, che tradotto in modo approssi-

Alberto Lisi

OSPITE
di

Lorenzo Bossi
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mativo significa “bellezza fatta di luce”, vicino al 
nostro significato italiano di “fotografia”.
L’unicità della mia figura nel territorio italiano, 
all’epoca abbastanza rara anche all’estero, 
cioè quella di un fotografo professionista che è 
anche maestro di corde, mi ha portato ben pre-
sto ai vertici della fotografia mondiale in questo 
settore, con conseguenti richieste da parte di 
gallerie, curatori di eventi ed editoria.
Inizialmente mi sono limitato allo studio, per 
ragioni tecniche e pratiche.         Non padro-
neggiavo ancora bene le tecniche di legatura 
e avevo dei tempi di produzione abbastanza 
lunghi, inoltre gestire un set di questo genere, 
dove non puoi permetterti di sistemare la sce-
nografia o aggiustare le luci con un soggetto 
sospeso tra le corde, impone sequenze di lavo-
ro molto diverse dal “tradizionale” modo di fo-
tografare una modella, vestita o nuda che sia...
qui bisogna prevedere tutto nei minimi dettagli 
prima ancora che la modella sia sul set, com-
presa la direzione della luce  che va studiata in 
base alla posizione finale che avrà la modella, 
che a fine legatura potrebbe trovarsi in orizzon-
tale, a testa in giù o ruotata e quindi un nor-

male schema di illuminazione potrebbe creare 
ombre o enfatizzare parti del corpo non volute. 
Difficoltà accentuate dal fatto che faccio io sia 
le legature che le foto ed il tutto, appunto, in 
tempi più rapidi possibili.
Successivamente, affinate le tecniche e ridotti 
i tempi di “allestimento”, ho deciso che volevo 
donare alle mie creature degli sfondi diversi da 
quelli asettici dello studio; desideravo inserire 
la mia opera d’arte in uno scenario che fosse 
opera d’arte a sua volta, come possono esse-
re un’architettura particolare o la Natura stes-
sa. Ho iniziato a lavorare in esterno, con tutte 
le maggiori complicanze che questo ha com-
portato, sia da un punto di vista logistico, che 
climatico, che per la possibile presenza di per-
sone esterne che non gradissero ciò che stavo 
facendo.
Mi sono accorto che l’esterno, oltre ad un in-
trinseco valore aggiunto per la sua bellezza e/o 
sintonia col mio soggetto, creava anche mag-
gior curiosità e stimolava emozioni diverse sui 
miei interlocutori, che si chiedevano appunto 
se fosse passato qualcuno di là in quel mo-
mento, cosa diceva la gente e così via...
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Questo mi ha portato a forzare un pò la mano, 
cercando location che fossero vere opere d’ar-
te, quindi per loro natura molto esposte al pub-
blico, con il conseguente rischio di denunce o 
sanzioni di varia natura.
Nascono così immagini come “Falling Angel in 
S.Marco square” realizzata in piazza San Mar-
co  venezia, oppure “Tha Hall of Justice” realiz-
zata in piazza delle Erbe a Padova ecc... che 
hanno dato adito a delle opere fotografiche ma 
anche a delle vere e proprie “live performance”
Ad oggi, mi hanno mandato i Carabinieri solo 
due volte! :)
Per gli interessati, sul mio sito si trovano i back-
stage della maggior parte di queste “incursioni 
fotografiche” :)
Il mio progetto è tentare la sorte in locations di 
uguale, o se possibile maggiore, taratura ...tipo 
la torre Eiffel a Parigi...o San Pietro a Roma? ;)
Nel contempo ho sviluppato una collana di rac-
conti basati sulle corde: “Shibari Tales”, si trat-
ta di libri realizzati a mano, con all’interno vere 
stampe fotografiche, firmati e a tiratura limitata 
di 50 copie.                                                                                
Il primo , Shibari at the Villa, racconta di due 
ragazze che si addentrano di sfroso in un’an-

tica villa Palladiana, rimanendo vittime di si-
tuazioni ad alto contenuto erotico ed emotivo.                                                                                                                      
Il secondo, che sarà edito nei prossimi mesi, 
ripropone un’interpretazione fotografica delle 
stampe giapponesi dell’artista Ozuma Kaname, 
che rappresentava geishe in situazione di co-
strizioni ed umiliazioni , spesso con l’ausilio di 
corde.
Il successivo, se tutto va bene viste le enormi 
difficoltà tecniche, sarà “Shibari Underwater”, 
cosa ad oggi non realizzata da nessuno, se 
non con qualche pallido tentativo, e per questo 
per me estremamente stimolante...io stesso ho 
fatto già delle prove, discrete da un punto di vi-
sta estetico ma qualitativamente non collocabili 
tra le mie opere stampate in grande formato, 
data la necessità di particolari attrezzature e la 
conseguente difficoltà d’uso, ad oggi non an-
cora nelle mie disponibilità.

sito: www.hikarikesho.com
Instagram:www.instagram.com/hikarikesho_
shibari
facebook: www.facebook.com/hikarikesho
Vimeo: https://vimeo.com/user9631608
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Roberto Romagnosi,
nasce a Romani di Lombardia Bg. nel 1972.
Inizia il suo percorso fotografico nel 2011, nel-
le  sue fotografie cerca di evidenziare particolari 
che normalmente non vengono nemmeno con-
siderati portando così l’osservatore a riflettere 
su tutto ciò che lo circonda.
Lavora ad un genere di fotografia che richiede 
la costruzione di uno scenario “Staged Photo-
graphy”. Partecipa a numerose esposizioni e 
da qualche anno, insieme alla moglie, si dedica 
con estrema intensità alla realizzazione di por-
tfolio fotografico.

Roberto Romagnosi

PORTFOLIO

Portfolio  “Spaventapasseri”
Arriva quel momento in cui non provi più nulla.
La delusione ti avvilisce, l’incomprensione ti cir-
conda, il peccato ti schiaccia, il tradimento ti 
ferisce, tutto ha l’aria del niente.
Arriva quel momento interminabile, in cui è 
troppo tardi recuperare e troppo presto per ri-
cominciare. Arriva quel momento in cui la tra-
sformazione sembra essere l’unica ragione di 
vita.
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Per iniziare dalle sue radici, la fotografia mini-
malista arriva dall’arte contemporanea “mi-
nimal art” espressione coniata da Richard 
Wollheim nel 1965 per definire quella “manife-
stazione scultorea contemporanea che sem-
brava voler fondare il proprio valore estetico 
su una quasi assoluta mancanza di contenu-
to artistico” un tipo di scultura che esprime 
la massima freddezza che va all’essenziale.
Da qui  la  fotografia minimal  dove gli elementi  chia-
ve sono ridotti all’essenziale occupando una pic-
cola area del fotogramma, ma fortemente visibili.
Per un neofita e per coloro che vogliono mi-

Fotografia minimal

DIDATTICA
di

Simone Vivaldo

gliorare il proprio modo di fotografare, è 
molto interessante cimentarsi con la foto-
grafia minimal, per due motivi  principali:

- si impara a vedere le potenzialità di una sce-
na all’apparenza priva di particolare interesse

- ci si abitua a ragionare in termini di composizione
In questo genere quello che conta è l’oc-
chio, la capacità di vedere, una buona foto-
grafia minimal è basata su forma, armonia e 
pulizia, e per tutto ciò non serve una grande 
o particolare attrezzatura fotografica, pos-
siamo utilizzare un classico obiettivo da kit o 
un tele se vogliamo in certe situazioni non vi-
cinissime, isolare dei particolari. Alcune ca-
ratteristiche da tenere in considerazione:

- elemento chiave facilmente individuabile,  se 
gli elementi chiave sono pochi, forse soltanto 
uno, è importantissimo che essi siano imme-
diatamente individuabili dall’osservatore. Per 
questo motivo è di fondamentale importanza 
che il soggetto sia perfettamente a fuoco, cioè 
nitido. L’occhio infatti individua facilmente gli 
elementi dell’immagine caratterizzati da grande 
nitidezza. Per questo motivo mettete sempr a 
fuoco con precisione il vostro elemento chia-
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ve. Anche il fattore cromatico può essere fon-
damentale sotto questo aspetto, ci sono colo-
ri, come il rosso o il giallo, ma anche altri, che 
risaltano immediatamente. Un elemento dal 
colore forte, quindi, ben si presta a diventare il 
cardine della vostra composizione minimalista. 

- pulizia compositiva, un’altro aspetto fondamen-
tale, nella fotografia minimalista non ci possono 
essere elementi estranei rispetto a quelli chiave, 
pena la perdita di leggibilità, di armonia e di gra-
devolezza dell’immagine. Specialmente lo sfon-
do deve essere mantenuto pulito e uniforme. 
Possiamo ottenere questo o attraverso il punto 
di ripresa e l’inquadratura, studiati in modo da 
escludere elementi estranei alla composizione, 
oppure facendo in modo che lo sfondo sia op-
portunamente sfocato, con la scelta di una fo-
cale tele e un diaframma sufficientemente aper-
to. Altre regole compositive come ad esempio 
decentrare il soggetto, possono essere d’aiuto. 

- ricercare le geometrie,  ritorno all’essenziale 
significa anche saper vedere le geometrie di 
base, naturali o artificiali, presenti nel mondo 

che ci circonda, e sfruttarle. Le geometrie sono 
intorno a noi e innumerevoli, quello che è dif-
ficile è saper cogliere e sfruttare le possibilità 
fotografiche che ci offrono. La fotografia mini-
mal può essere applicata nella fotografia di ar-
chitettura, still-life ma anche nella fotografia di 
paesaggio che spesso ci offrono ottimi spunti.
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