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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...



28

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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