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Résumé

“La foto mi colpisce se io la tolgo dal suo solito bla-bla: tecnica, realta, reportage, arte, ecc.
Non dire niente, chiudere gli occhi, lasciare che il particolare risalga da solo alla coscienza
affettiva.”

(Roland Barthes)
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DIRITTO DELLARTE

LA FOTOGRAFIA E ARTE
CONTEMPORANEA,

L PIANO STRATEGICO DI SVIEUPPO
DELLA FOTOGRAFIA IN TTALIA.

di Annapaola Negri-Clementi

I - BREVE PREMESSA

Il 4 maggio 2018 & stato pubblicato sul sito del MiBACT il Piano strategico di
sviluppo della fotografia in Italia’.

Creare nuove prospettive e procedure per la fotografia a livello nazionale e inter-
nazionale: & questo il principale obiettivo del Piano Strategico di Sviluppo della
Fotografia (“Piano”) di durata quinquennale (2018-2022) messo a punto da Dario
Franceschini, Ministro dei Beni e delle Attivita Culturali e del Turismo (“MiBACT”)
e approvato dalla Corte dei Conti che ha verificato la sostenibilita del Piano e dato
il suo benestare.

Il Piano & stato concepito e redatto per colmare una lacuna storica, riconoscendo a
questa disciplina il ruolo di componente autonoma del patrimonio culturale naziona-
le e di elemento essenziale dei linguaggi contemporanei. Gia abbiamo avuto modo
di osservare in Art&Law n. 2/2018 a pag. 13 come I'art. 2, n. 7, LDA & stato modi-
ficato solo negli ultimi anni per colmare una gia profondissima lacuna attribuendo
tutela anche autoriale alle “opere fotografiche”, intese appunto come opera d’arte.

Nella primavera del 2017, Dario Franceschini aveva gia decretato la costituzione
di una Cabina di regia per la Fotografia (“Cabina”) al fine di tutelare, valorizzare
e diffondere la fotografia in Italia come patrimonio storico e linguaggio contem-
poraneo, strumento di memoria, di espressione e compressione del reale, utile
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all'inclusione e all’accrescimento di una sensibilita critica autonoma da parte dei
cittadini. Lo scopo € appunto quello di definire un Piano volto ad adattare I'inter-
vento pubblico ai cambiamenti tecnici ed economici del settore e a determinare
nuove opportunita per la fotografia italiana a livello nazionale e internazionale.

La Cabina, istituita con D.M. 28 luglio 2017, a titolo esemplificativo e non esausti-
vo, elabora azioni volte a: a) rafforzare e migliorare le politiche di conservazione e
diffusione dei fondi fotografici analogici e digitali, pubblici e privati; b) censire le
realta italiane, pubbliche e private, operanti nel settore della fotografia; c) definire
linee guida e buone pratiche per il censimento, l'indicizzazione e la digitalizzazione
dei fondi, nonché per la conservazione dei fondi analogici; d) potenziare I'efficacia
dei sostegni pubblici nel settore e definire un piano di sostegno alla creazione fo-
tografica contemporanea; €) creare un portale nazionale della fotografia che per-
metta I’accesso all’insieme delle collezioni hazionali pubbliche e private, mediante
un sistema di indicizzazione omogeneo; f) elaborare un progetto per I'inserimento
dell’apprendimento del linguaggio fotografico e visivo nelle scuole in raccordo
con il Ministero dell’lstruzione, delle Universita e della Ricerca; g) definire un piano
di sviluppo quinquennale delle azioni del Ministero nel Settore della Fotografia.
La Cabina ha curato altresi I'organizzazione degli Stati Generali della Fotografia:
iniziativa volta a rafforzare I'impegno del MiBACT nel settore, anche mediante il
coinvolgimento di studiosi, professionisti, addetti ai lavori e ospiti internazionali.

IT — OBIETTIVI E LINEE GUIDA DEL PIANO

“L'obiettivo di questo Piano non é solo quello di dare un inquadramento econo-
mico al settore, ma anche quello di creare un sistema virtuoso di scambi e di oppor-
tunita trasversali, in grado di scardinare un modus operandi frammentario e par-
cellizzato a favore di modalita di coordinamento e collaborazione che consentano
a ciascuna realta territoriale di esprimere la propria specificita al massimo livello.”
(Lorenza Bravetta, Consigliere del Ministro Franceschini)

Tre sono i settori di intervento del Piano: il Parrimonio (raccolte, archivi, collezioni),
la Creazione contemporanea (committenze, sostegno alla produzione artistica, al
potenziamento del sistema dell’offerta, alle attivita di valorizzazione e ai processi
di internazionalizzazione), I' Educazione e la formazione (educazione all'immagine
nelle scuole dell’'infanzia e di istruzione di primo e secondo grado, formazione
universitaria e accademica, borse di studio e di ricerca e residenze).

Il Piano ¢ volto a realizzare:
1. politiche per la costituzione, conservazione e valorizzazione del patrimonio
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fotografico esistente, anche attraverso il censimento delle raccolte e degli
archivi fotografici in Italia e la creazione di una Collezione nazionale digitale;
lo scopo & quello di mettere a sistema la ricchezza culturale, documentale ed
economica rappresentata da oltre nove milioni di foto custodite dagli istituti
nazionali, tra i quali “Istituto Luce” e “Centro Sperimentale di Cinematografia”
e dagli archivi fotografici delle Soprintendenze;

2. politiche di sostegno per lo sviluppo e la diffusione della fotografia, intesa
quale creazione artistica contemporanea, per il potenziamento del sistema
dell’offerta e attivita di valorizzazione e internazionalizzazione;

3. politiche educative e formative nel settore della fotografia — anche in colla-
borazione con il Ministero dell’Universita e della Ricerca — volte alla diffusione
e alla conoscenza della cultura fotografica attraverso I'educazione all’immagi-
ne nelle scuole d’infanzia e dell’istruzione primaria, nonché a realizzare attivita
di alta formazione.

L'intervento sotteso al Piano vuole dare alla fotografia un riconoscimento forte e
un protagonismo assoluto, non piu solo strumentale e funzionale alle altre forme
di creazione artistica.

Il Piano non poteva non soffermarsi sul fenomeno piu rilevante nell’ultimo decen-
nio che ha rivoluzionato il mondo della fotografia: la globalizzazione, intesa come
espansione a livello mondiale delle tecnologie e dei mezzi di comunicazione e
della circolazione di informazioni, beni e persone che stanno uniformando valori,
comportamenti e stili di vita.

Spostandoci sul versante professionale, si & introdotta 'idea della creazione di
un Registro pubblico dei fotografi professionisti al fine di mettere a disposizione
di tutti uno strumento ufficiale per avere un riferimento sempre aggiornato su chi
svolge la professione.

IIT — PROSSIMI PASSI PER UNA FOTOGRAFIA INTESA COME OPERA
D’ARTE CONTEMPORANEA

In conclusione, non possiamo che apprezzare il lavoro portato avanti in questi
anni dal Ministro Franceschini e dal suo team, che - utilizzando un metodo aperto
e partecipato - € riuscito a redigere un Piano strategico volto a porre le basi per
adattare I'intervento pubblico alle mutazioni tecniche ed economiche del settore
e per determinare nuove opportunita per la Fotografia italiana a livello nazionale e
internazionale.

Condividiamo infine quanto osservato da Lorenza Bravetta, laddove precisa che “¢
evidente pero che per dare un vero e proprio impulso al settore, al di la di un sostegno
pratico ed economico, e indispensabile che vengano attuate delle riforme che favori-
scano, per esempio, gli investimenti, la defiscalizzazione, I'esportazione delle opere.”
Ci auspichiamo che il prossimo miglio sia la creazione di uno Statuto della fotografia tra
arte e diritto, al fine di far emergere buone pratiche nella circolazione delle fotografie.
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*Un particolare ringraziamento va a Ginevra Natoli per il prezioso supporto redazionale.

DIRITTO DELIARTE |

LA LIBERTA DI FANORAMA: STORIA

DI UN CONFLITTO FRA LIBERTA DI
ESPRESSIONE E DIRIT T SULL'OPERA
RITRATTA

di Filippo Federici e Gilberto Cavagna di Gualdana*

Nell’era del digitale, chiunque possegga un obiettivo fotografico svolge una
duplice funzione di regista e attore, dietro e davanti la macchina.

Lo strumento - sia esso una reflex, una macchina fotografica usa e getta o piu
semplicemente uno smartphone ormai alla portata di tutti - ferma sempre il tempo
e immortala quanto e stato inquadrato.

Grazie alle innovative tecnologie e ai social network, siamo invogliati a fotografare
tutto cid che ci circonda come paesaggi, vedute, opere d’arte e palazzi architettonici.
Ma allora, se oggi tutti sono fotografi e interpreti amatoriali dove finisce la liberta
di fotografare tutto cid che fisicamente ci si mostra di fronte e, dove comincia il
diritto di protezione nei confronti degli autori?

Da qui il concetto di liberta di panorama ovverosia quel diritto di poter scattare
fotografie (o di effettuare riprese) di edifici, palazzi, monumenti, opere artistiche e
architettoniche presenti in un luogo pubblico anche per fini commerciali.

A livello comunitario, la liberta di panorama non trova omogenea applicazione da
parte dei vari Stati membri, dove la liberta di fotografare le opere poste in luoghi
pubblici spazia da una liberta molto ampia, tipica dei sistemi giuridici di common
law', a maggiori restrizioni, tipiche degli ordinamenti di civil law, nei quali sorge
quindi un “conflitto” tra il titolare del diritto d’autore, che vorrebbe riservato il dirit-
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to di riprodurre il bene concepito, e le liberta dei soggetti terzi che immortalano i
beni esposti al pubblico, anche per fini di lucro.

Un esempio di questo potenziale conflitto potrebbe essere quello del fotografo
professionista specializzato in fotografia di architettura, corrente artistica antica
che risale al periodo pionieristico della fotografia. Per fare qualche esempio di
esponenti di questa corrente artistica basti pensare a Hélene Binet e Henri Car-
tier-Bresson e, volendo rimanere in Italia, a Carlo Mollino, Luigi Ghirri, Franco Fon-
tana, Gabriele Basilico e Maurizio Galimberti solo per citarne alcuni.

La fotografia di architettura e in generale la liberta di panorama stimola dunque
una serie di interrogativi: € meglio privilegiare la liberta del fotografo o il diritto del-
lo studio di architettura che ha progettato un determinato edificio? Quale dev’es-
sere il punto di equilibrio?

A oggi la tutela del diritto d’autore italiana non disciplina espressamente la liberta
di panorama e la valutazione della legittimita o meno della riproduzione di opere
visibili in un luogo pubblico deve essere ricondotta alle norme generali in tema
di diritto d’autore (Legge n. 633/1941 e succ. mod.) e beni culturali (D. Lgs. n.
42/2002 e succ. mod.).

La Legge n. 633/1941 protegge tutte le opere dell’ingegno che presentino carattere
creativo, qualunque sia il modo o la forma di espressione, riservando al titolare lo
sfruttamento economico dell’opera e la facolta di opporsi a qualsiasi utilizzo che
possa essere di pregiudizio al suo onore e alla sua reputazione. Salvo alcune ecce-
zioni, la durata dei diritti economici sulle opere protette € di 70 anni oltre la morte
dell’autore; i diritti morali non sono invece soggetti ad alcuna limitazione temporale
e alla morte dell’autore potranno essere esercitati dai discendenti nonché, “qualora
Sfinalita pubbliche lo esigano”, anche dal Presidente del Consiglio dei Ministri (cfr. art.
23 Legge n. 633/1941). Leventuale riproduzione di un’opera tutelata dalla Legge n.
633/1941 richiede pertanto di massima, sempre I'autorizzazione del suo autore (o
degli eventuali discendenti). Sono tuttavia previste alcune eccezioni; in particolare,
€ sempre libera la riproduzione “per uso personale, a condizione che tale possibilita
non sia in contrasto con lo sfruttamento normale dell’'opera o degli altri materiali e
non arrechi ingiustificato pregiudizio ai titolari dei diritti” (cfr. art. 71-sexies Legge
n. 633/1941) nonché “la riproduzione attraverso la rete internet, a titolo gratuito, di
immagini e musiche a bassa risoluzione o degradate, per uso didattico o scientifico e
solo nel caso in cui tale utilizzo non sia a scopo di lucro” (art. 70 Legge n. 633/1941).

Il D. Lgs. n. 42/2002 tutela le opere che presentano interesse artistico, storico,
archeologico o etnoantropologico, quale che sia la proprieta (pubblica o privata,
sebbene a condizioni e con modalita diverse, che - di massima - non siano opera
di autore vivente o la cui esecuzione non risalga ad oltre settant'anni (cfr. art 10).
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Per quanto riguarda la loro riproduzione, il D. Lgs. n. 42/2002 si limita a prevedere
che “Il Ministero, le regioni e gli altri enti pubblici territoriali possono consentire la
riproduzione [...] dei beni culturali che abbiano in consegna...” (cfr. art. 107). La
norma non specifica se la previsione riguardi i soli beni culturali tutelati “al chiuso”
(si pensi all’interno di un museo) o anche quelli posti all’esterno, ed & pertanto
discusso se la tutela si applichi a entrambi oppure solo ai primi, in quanto - come
evidenziato da autorevole dottrina - quelli liberamente visibili in pubblico dovreb-
bero essere assoggettati a “un regime di commons puro e semplice. L'immagine
di tali beni deve cioé essere considerata un bene “comune” e la sua riproduzione,
quale che sia lo scopo perseguito, perfettamente libera e non vincolata ad alcuna
autorizzazione preventiva, né al pagamento di qualsivoglia onere concessorio” (G.
Resta, Limmagine dei beni, in Diritti esclusivi e nuovi beni immateriali, Torino, pp.
557-558).

Il D. Lgs. n. 42/2002 lascia poi ampio margine di liberta ai singoli soggetti pubblici
che hanno la disponibilita del bene, senza dare indicazioni uniformi e riferimenti di
comportamento. Si & cosi assistito, nella pratica, al’adozione da parte dei singoli
soggetti di politiche molto diverse. La formulazione del Codice dei Beni Culturali
si riferisce, poi, ai soli beni che sono nella disponibilita degli enti pubblici e un’a-
naloga tutela non € prevista (anche) per i beni di proprieta dei privati. Per parte
della dottrina la disciplina prevista per i beni pubblici potrebbe tuttavia essere
applicata (in via analogica) anche a quelli privati, e cid sulla base del presupposto
che il Codice dei Beni Culturali non opera - a livello generale - nessuna distinzione
di regime giuridico in base allo stato di consegna dei beni.Tale interpretazione non
ha perd unanime riscontro.

La liceita o meno della riproduzione di un’opera tutelata dal D. Lgs. n. 42/2002,
in mancanza del preventivo consenso del possessore, pud dipendere quindi dal
tipo di bene (privato o pubblico), dalla sua collocazione (all’interno di un museo o
in un luogo aperto al pubblico) e dall’eventuale policy adottata dall’ente che I'ha
in custodia.

A tale incertezza si & tentato di porre rimedio con un’interrogazione parlamentare
del settembre 2007, firmata dagli onorevoli Franco Girillini e Cinzia Dato?, nella
quale venne chiesto all’allora Ministro della Cultura Francesco Rutelli di fare chia-
rezza in merito alla freedom of panorama®. Nella risposta dell’Ufficio Legislativo
del febbraio 2008, firmata dal sottosegretario Danielle Mazzonis, si precisod che
‘pur non essendo espressamente disciplinata dal nostro ordinamento, la liberta di
panorama ossia il diritto spettante a chiunque di fotografare soggetti visibili, in parti-
colare monumenti ed opere dell’architettura contemporanea, e riconosciuta in Italia
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per il principio secondo il quale il comportamento che non e vietato da una norma
deve considerarsi lecito. In altre legislazioni, invece, tale diritto é disciplinato diver-
samente a seconda dell’interesse che si ritiene di tutelare prevalentemente, si pensi
ad esempio alla legislazione belga e a quella olandese che consentono di fotografare
liberamente solo gli edifici mentre é necessaria la richiesta di permesso per le sculture
ove costituiscano il soggetto principale della fotografia. L'ordinamento tedesco invece
prevede di fotografare anche le sculture pubblicamente visibili per usi commerciali.”
Sebbene questa risposta sembrasse - fin qui - a favore della liberta di panorama,
a ben guardare non risolse alcunché, anzi contribui (e contribuisce tuttora) a ren-
dere sempre meno chiaro il contesto legislativo di riferimento. E invero, la risposta
del Ministero dei Beni Culturali finisce per contraddirsi laddove precisa, che “in
Ttalia, non essendo prevista una disciplina specifica, deve ritenersi lecito e quindi pos-
sibile fotografare liberamente tutte le opere visibili, dal nuovo edificio dell'Ara Pacis
al Colosseo, per qualunque scopo anche commerciale salvo che, modificando o alte-
rando il soggetto, non si arrivi ad offenderne il decoro ed i valori che esso esprime” e
aggiunge “ove il soggetto fotografato fosse un'opera di autore vivente, l'utilizzo non
potra avvenire che nei limiti” dell’art. 70 della Legge n. 633/1941.

In poche righe il Ministero era riuscito ad affermare una cosa e il suo contrario: gli
stessi esempi di opere ritenute liberamente fotografabili (i.e. la nuova Ara Pacis e
il Colosseo), sono infatti sottoposti ai limiti di legge citati nella risposta chiarifica-
trice del Ministero stesso; il primo in quanto frutto di opera dell'ingegno soggetto
alla Legge n. 633/1941 (ci si riferisce all’architetto statunitense Richard Meier) e
il secondo in quanto Bene Culturale tutelato dal Codice, sebbene esposto “sulla
pubblica via”.

La risposta data dal Ministero ha sollevato numerose critiche, anche in quanto
sembrerebbe (almeno) parzialmente in contrasto anche con quanto previsto dal
nostro ordinamento.

Tant’@ che al momento, in Italia, ancora si discute se sussista o meno la liberta
di panorama, come intesa e prevista in altri Paesi, e la liceita di ogni riproduzione
andra valutata, caso per caso, alla luce delle disposizioni della Legge n. 633/1941
e del D. Lgs. n. 42/2002 eventualmente applicabili.

Cio detto, la complessita della normativa e I’'assenza di una precisa disciplina nel
nostro ordinamento in merito alla liberta di panorama, suggerirebbe 'individua-
zione di una soluzione chiara e, perché no, in grado anche di trovare un nuovo
compromesso tra il diritto dell’autore dell’opera e la liberta dei fotografi.

Subordinare qualsiasi riproduzione di opere poste in luogo pubblico a una auto-
rizzazione del titolare dei diritti sul bene in questione potrebbe creare un processo
“farraginoso e dispersivo oltre che dispendioso™ e costituire un ostacolo alla divulga-
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Pietro Maria Romagnoli, Iceberg, 2013, Turner Contemporary by David Chipperfild, Margate (UK)

zione e alla promozione culturale. Vietare la liberta di panorama anche nel caso in
cui concorrano usi commerciali della riproduzione dell’immagine potrebbe inoltre
causare una restrizione dell’'uso dei social network e siti internet dove, nonostante
I’assenza di contenuto prettamente economico compaiono banner e/o annunci
pubbilicitari che fanno di queste piattaforme anche degli strumenti commerciali.

Oggi - nell’era di Instagram e in generale del photosharing — anche in considera-
zione della normativa attualmente in vigore ci si domanda se non sia opportuno
prevedere espressamente” la liberta di panorama, ragionando per esempio in ter-
mini di divieto di “disturbo anormale” cagionato dall’autore dell’opera derivata e/o
di divieto di usi lesivi dell’opera originaria®.

i Lara Stella Faggioni, cit., p. 539-540.

> In quest’ultima direzione sembra essersi anche mosso, sebbene timidamente, il Parlamento Europeo
nel 2015 - cfr. Francesca De Benedetti, Copyright Ue, vince la liberta di fotografare. Reda: “Ma I’Europa
non osa abbastanza”, 11 luglio 2015, in Repubblica.it e Luca Tremolada, La liberta di panorama ¢ salva,
in Il Sole 24 Ore.

Cosi A. Cardarelli, A. Pisani e A. Signorelli in La liberta di panorama: stato dell’arte e prospettive di
riforma, in Law and Media Working Paper Series, n. 7/2017, p. 17.
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STORIA DELLARTE

~FOTOMUSEUM WINTERTHUR.
L PROGRAMMA SITUATIONS

di Marco de Mutiis

La fotografia & in continua trasformazione, anzi, lo & sempre stata.
Recentemente questa trasformazione € talmente sconfinata da destare sospetti;
possiamo ancora parlare di fotografia quando I'immagine & regolata da codici invi-
sibili, replicata infinitamente tramite algoritmi informatici e istantaneamente distri-
buita attraverso network planetari? Possiamo ancora pensare secondo gli stessi
canoni e parametri quando la fotografia viene creata da un telefono, quando inizia
ad assomigliare a un video, quando €& creata attraverso processi che escludono il
mondo fenomenico e avvengono senza lenti e impressione di luce, come in uno
screenshot 0 in un rendering foto realistico?

Al Fotomuseum Winterthur pensiamo che oggi queste domande debbano essere al
centro della riflessione sulla fotografia e che questi temi siano necessari per la com-
prensione di un medium che & sempre pil ibrido e plurale, i cui confini sono sempre piu
fluidi nel panorama dei media visivi contemporanei. Per tale motivo nel 2015 Fotomu-
seum ha iniziato un processo di riposizionamento dell’istituzione, creando una nuova
identita visiva e dinamica attraverso il lancio di un nuovo format espositivo sperimenta-
le dal titolo STTUATIONS, in parallelo al nostro programma curatoriale tradizionale.

SITUATIONS € un laboratorio di ricerca che, oltre avere uno spazio fisico, ha creato
anche uno spazio online (situations.fotomuseum.ch). Numerate consecutivamente, le
SITUATIONS possono durare due ore o due mesi e possono consistere in materiale
fotografico, un film, un testo, una performance, una bibliografia, un’intervista video
etc. Possono aver luogo a Winterthur, Sao Paulo, Berlino oppure sul nostro sito online.
Il nostro obbiettivo & quello di costruire un archivio in costante crescita (al momento
della scrittura, abbiamo 128 SITUATIONS), che in relazione alle nuove tecnologie pro-
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SITUATIONS

Screenshot della piattaforma online
SITUATIONS che mostra i risultati usando
la tag “identity”, accesso effettuato il 12
Maggio 2018

pone un’idea alternativa — rispetto all’esperienza tradizionale della mostra - rivolta a
un’audience locale e globale.

Le SITUATIONS sono unite in gruppi tematici e trattano importanti temi sul presente
e sul futuro della fotografia (Seeing Machines, Immersive, Filter, Fact, etc.) e, tramite
un sistema online di tag (#) preso in prestito dai format dei blog, sono ulteriormente
esplorabili e investigabili, offrendo in questo modo 'opportunita di “ri-curare” diverse
posizioni in nuovi gruppi tematici. Si cerca di creare dialoghi e traiettorie tra i lavori del-
la collezione del museo con nuove pratiche di artisti emergenti, mettendo in discus-
sione la definizione di fotografia tradizionale e creando un ponte tra la storia presente
e futura della fotografia.

Per esempio nel progetto SITUATIONS/Immersive il tema era il “filo” che collega la fo-
tografia con le nuove pratiche artistiche della realta virtuale del duo MSHR (SITUATION
#90), a fianco ai tentativi di Ed Ruscha di ricostruire il Sunset Boulevard di Los Angeles
nel suo Every Building on the Sunset Strip del 1966 (STTUATION #93); per Seeing Ma-
chines invece siamo risaliti agli esperimenti di ricognizione dell’aeronautica militare
sviluppati dal meccanico svizzero Adrien Michel negli anni Trenta (SITUATION #14).
Michel aveva sviluppato una microcamera da applicare a piccioni, creando di fatto
I’antenato dei sofisticati droni militari odierni.

Cerchiamo di creare un dialogo sia incorporando testi e citazioni di importanti auto-
ri, che spesso contribuiscono anche al nostro blog Still Searching, sia collezionando
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immagini non artistiche e vernacolari (screenshot, fotografie distribuite su social me-
dia, videogiochi che simulano I'apparato fotografico) che rivelano nuovi usi e ruoli sia
dellimmagine che del fotografo.

In questo modo una collezione di immagini prese da Fuacebook, Twitter o Instagram,
guarda alla rappresentazione del corpo in un’ottica di fotografia networked, pubblica
e globale.

Ne & un esempio (SITUATION #59 in Flesh) che entra in dialogo con una citazione di
Jodi Dean in Follower (SITTUATION #124) in cui si chiede ‘.. Jnei nostri network mediatici
contemporanei, confrontiamo costantemente quest’incertezza — chi sta guardando al
nostro profilo? Chi ci segue? Cosa hanno pensato di quello che abbiamo postato? Cosa
penseranno futuri datori di lavoro e amanti? Cosa penseremo noi in futuro?.”

Lo scopo € parlare di fotografia e non semplicemente mostrare fotografia. Questa,
secondo noi, € la vera sfida del museo di fotografia del XXI secolo, specialmente in un
momento dove € estremamente necessario porre domande, riflettere ed esplorare un
campo che superficialimente pud apparire irriconoscibile.

Attraverso una continua ricerca ed espansione dell’archivio SITUATIONS, Fotomuseum
sta costruendo un’importante risorsa per chiunque sia interessato alle trasformazioni
avvenute in seguito alla recente svolta algoritmica e digitale, che continuamente su-
scitano 'attenzione e scuotono i media fotografici.

= = T N . ST
MSHR, Source Fold Compound Generator, 2017, SITUATION #90, SITUATIONS / Immersive, vista
dell'installazione presso Fotomuseum Winterthur, 2017 © Philipp Ottendorfer
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*Roberta Sommariva & Exhibition Coordinator e Registrar.
Co-responsabile del Settore Iniziative della Triennale di Milano dal 1988 al 2016
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COLLEZIONE DONATA PIZ/I
FOTOGRAFE ITALIANE 19652018

di Roberta Sommariva

PREMESSA

La Collezione prende il nome da Donata Pizzi, affermata fotografa e appassio-
nata studiosa di storia della fotografia che ho avuto modo di conoscere personal-
mente nel 2004 in occasione della mostra “Passaggio al Moderno — Architetture di
Jfondazione dail’ltalia all’Oltremare”, allestita a Milano al Palazzo dell’Arte e poi in
giro per il mondo (Argentina, Giappone e Russia compresi), in collaborazione con
la Triennale di Milano, per la quale ai tempi operavo. A quella hanno fatto seguito
altre esposizioni di grande attualita, fra le quali “Intolerance Zero” nel 2011: una ri-
flessione sul tema della tolleranza attraverso le immagini di luoghi, teatri di efferate
azioni delittuose nei confronti di figure portatrici, a diverso titolo, di idee di liberta e
giustizia. Un viaggio negli spazi della coscienza, allestito alla Triennale di Milano e
in seguito a Zagabria e in Croazia, nell’ambito del Tolerancijie Festival 2015.

La Collezione ha preso un avvio sistematico nel 2014 ed & costantemente arricchi-
ta da nuove acquisizioni provenienti da aste pubbliche e trattative private con le
autrici di volta in volta individuate o con le gallerie che le rappresentano. Allo stato
attuale include opere di oltre settanta fotografe italiane appartenenti a generazioni
e ambiti espressivi diversi; € unica nel suo genere. A dare inizio alla raccolta, la
consapevolezza della scarsa presenza della fotografia italiana sulla scena inter-
nazionale e, in particolare, della diversa attenzione riservata tuttora alla cultura
fotografica in Italia, e in particolare alla produzione femminile.

Nonostante negli ultimi anni si stia verificando un’inversione di rotta, la storia di
troppe fotografe & ancora tutta da riscoprire e valorizzare. | lavori raccolti testimo-
niano momenti significativi della storia della societa italiana dell’ultimo cinquan-
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tennio, documentandone sia i mutamenti concettuali ed estetici che quelli tecno-
logici. La centralita del corpo e delle sue trasformazioni, la necessita di dar voce
a esperienze personali e al vissuto quotidiano e familiare, il rapporto tra memoria
privata e memoria collettiva sono i temi centrali, che legano tra loro immagini ap-
partenenti a vari decenni e generi differenti, dalle fotografie di reportage a quelle
piu spiccatamente sperimentali.

La prima uscita pubblica della Collezione & avvenuta nel 2016 con la mostra Z'Altro
Sguardo. Fotografe italiane 1965-2015, a cura di Raffaella Perna, organizzata dalla
Triennale di Milano in collaborazione con il Museo di Fotografia Contemporanea
(MUFOCO) di Cinisello Balsamo (MI).

L’esposizione, inaugurata il 6 ottobre, € rimasta aperta al pubblico fino all’8 genna-
io 2017, con un record di visitatori paganti (25.000), € ha documentato — con una
scelta di stampe, video e libri fotografici — tutte le fotografe presenti in collezione
a quella data. Si articolava in quattro sezioni dedicate, rispettivamente, alla foto-
grafia di reportage e di denuncia sociale (Dentro le storie), ai rapporti tra immagine
fotografica e pensiero femminista (Cosa ne pensi tu del femminismo?), ai temi legati
al’identita e alla rappresentazione delle relazioni affettive (Identita e relazione) e,
infine, alle esplorazioni contemporanee delle potenzialita espressive del mezzo
(Vedere oltre).

Alcune opere della mostra — individualmente, per serie tematiche o per autrice —
hanno fatto successivamente parte di esposizioni o iniziative specifiche. E stato il
caso, per esempio, della serie di Carla Cerati, Morire di classe, proposta nell’am-
bito della mostra sugli eventi del ‘68 £ solo I'inizio alla Galleria Nazionale d’Arte
Moderna di Roma (3 ottobre 2017-14 gennaio 2018), mentre un’ampia selezione
di lavori € stata presentata in occasione dell’iniziativa Ad Confluentes, svoltasi a
Savignano sul Rubicone, nella sede del Monte di Pieta, dall’8 al 24 settembre
2017; infine, I'antologica dedicata a Marina Ballo Charmet, Au bord de la vue, ha
avuto luogo al Centre de Photographie Contemporaine Le Bleu du Ciel di Lione dal
15 marzo al 15 maggio 2018.

Numeri della Collezione:

250 stampe fotografiche, 1 installazione di polaroid, 1 oggetto fotografico, sca-
tola ricoperta di fotografie, 1 teca con 2 stampe 3D, 4 cornici perspex contenenti
pochettes con fotografie virate, 40 libri fotografici fra libri d’artista, maquettes e ca-
taloghi rari.

Prospettive:

La mostra L'Altro Sguardo', arricchita di alcune delle recenti acquisizioni, sara a
breve allestita a Roma, nel Palazzo delle Esposizioni (7 giugno - 2 settembre 2018).
In occasione di questa edizione, promossa da Roma Capitale - Assessorato alla
Crescita Culturale e ideata dalla Triennale di Milano in collaborazione con I’Azien-
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da Speciale Palaexpo, sara pubblicato un catalogo edito da Silvana Editoriale, con
testi di Federica Muzzarelli, Raffaella Perna, un’intervista a Donata Pizzi e schede
biografiche delle autrici a cura di Mariachiara Di Trapani.

In mostra verra inoltre proposto il documentario PARLANDO CON VOI, da un’i-
dea di Giovanna Chiti e Lucia Covi, con interviste video a molte delle fotografe in
mostra, prodotto da Giovanni Gastel, AFIP International - Associazione Fotografi
Professionisti e Metamorphosi Editrice.

Sia la mostra che la collezione saranno in seguito disponibili per ulteriori presenta-
zioni, in ltalia e all’estero. Sono attualmente in corso contatti con Istituti italiani di
cultura e prestigiose sedi internazionali (universitarie ed espositive) per la messa a
punto di un programma itinerante nel prossimo biennio.

itz

MICHELA PALERMO
SIMOHA GHIZZON
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© Gianluca Di loia, mostra "L'Altro Sguardo". Courtesy: La Triennale di Milano, 2017
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© Anna Di Prospero, Central Park #2, 2015
Manifesto mostra a Palazzo delle Esposizioni, dal 7 giugno al 2 settembre 2018, Roma
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GLINTERVENTIARTISTICNIN
AZIENDA OLTRE IL COLLEZIONISMO
CORPORATE

di Giorgia Ligasacchi

PREMESSA

Negli ultimi vent’anni il mondo dell’arte e delle imprese ha esteso le proprie
interazioni oltre le semplici attivita filantropiche di sponsorizzazione, promozione
e relazioni pubbliche, per esplorare forme di coinvolgimento orientate all’appren-
dimento.

Si tratta degli interventi artistici che la ricercatrice francese Ariane Berthoin Antal
— esperta in materia - definisce come:

“Quel momento in cui persone, pratiche tipiche e artefatti provenienti dal mondo
delle Arti entrano nelle organizzazioni per fare la differenza.”

Possono durare poche ore, giorni, mesi e a volte, nei casi piu esemplari, anche
anni e coinvolgono tutte le forme d’arte spaziando dal teatro, all’arte visuale, fino
alla musica.

Lo scopo principale degli interventi artistici & mediare la logica economica domi-
nante, tipica del mondo d’impresa, con una logica artistica-pratica, segnata dal
desiderio di produrre la passione per I’arte e di contribuire ad un bene piu grande,
nutrendo la creativita e I'innovazione delle persone.

In particolare, nel rapporto tra arte e business un elemento imprescindibile ¢ la
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creativita’, 'impulso a innovare, a trovare opportunita senza avere una prova pre-
cedente dell’esistenza di un risultato garantito.

L'immagine di un’impresa classica € lontana da essere un centro di creativita e per
questo occorre creare all’interno dell’azienda e con i dipendenti un clima adatto
per poterla sviluppare.

Ad esempio negli USA la musica jazz & stata utilizzata da alcune aziende come un
modo di insegnare I'improvvisazione. Musicisti jazz hanno insegnato come cerca-
re di ottenere un risultato non preformato attraverso le jam sessions’.
All’'Universita di Pennsylvania invece ha preso avvio un programma che invita i
medici ad andare a visitare i musei per imparare a fare diagnosi ai loro malati.
Guardare opere d’arte e poi descriverle ai pazienti induce a sviluppare una sensi-
bilita diversa per descrivere un essere umano malato e non pil un numero asso-
ciato ad un letto.

La visita ai musei diventa quindi un’esperienza utile alle imprese per rinnovare la
creativita, per confrontarsi con I'originalita di altre epoche, per rinfrescare I'imma-
ginazione e sviluppare possibili soluzioni per problemi non ancora esistenti.

Il pit antico e longevo esempio di intervento artistico nelle organizzazioni aziendali
e la Corporate Art Collection, intesa, da un numero di imprese sempre maggiore,
come una possibile risorsa per imparare a vedere e a pensare in modo diver-
so”. Lungi dall’essere considerata semplice piacevole decorazione dello spazio di
lavoro, alcune collezioni d’'impresa hanno lo scopo di provocare e irritare, al fine
di generare una "agitazione creativa" e di ricordare ai propri dipendenti che idee e
progetti "insoliti" sono i benvenuti®.

Un'altra modalita attraverso cui gli artisti spesso fanno ingresso nelle organizza-
zioni d’impresa € diventando artisti in residenza € creando le proprie opere d’arte
in loco. | primi esperimenti di queste residenze interattive risalgono ai progetti di
Artist’s Placement Group in Inghilterra negli Anni Settanta e di PAIR presso Xerox
PARC negli USA.

Gli interventi artistici, oggi sempre piu comuni in Europa, sono esperienze esteti-

che che coinvolgono i sensi delle persone, permettendogli di imparare a trattare
con I'imprevisto, una capacita molto richiesta oggi dalle aziende.
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Imprevisto vuole dire attivare I'improvvisazione® che € un altro elemento impor-
tante nel rapporto tra arte e impresa. L'arte, in particolare quella contemporanea,
€ spesso improvvisazione e I'improvvisazione pud coinvolgere, respingere, emo-
zionare, dare fastidio, ispirare ma non lascia mai indifferente. L'improvvisazione
esprime in modo diretto quello che si vive quotidianamente e quindi anche duran-
te il lavoro e in un’impresa. Vedere un artista all’opera € un’occasione per guardare
la quotidianita in un modo diverso, trasformando ogni certezza, ogni standard in
qualcosa da indagare, da mettere in discussione, da personalizzare.

All’interno del lavoro quotidiano, nelle fasi di cambiamento, & importante fare
esercizi di creativita e improvvisazione per essere a proprio agio in condizioni di
instabilita. Occorre esercitare la capacita di adattamento ad un contesto nuovo,
che cambia e la volonta di andare aldila della rigidita dei vecchi modelli gestionali
per affrontarne di piu efficaci. L'esperienza degli artisti € utile perché I'artista ha
la capacita sia di focalizzarsi sul risultato, sulla produzione di un oggetto o di una
performance ma anche di spingere sulla ricerca, cercando nuovi orizzonti. Appro-
fondire il modo di agire degli artisti aiuta tutti a lavorare con maggior profitto.

La crescente pressione di essere sempre piu innovativi, competitivi e reattivi
nel proprio mercato diventa quindi una delle principali ragioni per cui un’im-
presa puo decidere di attivare un intervento artistico.

Gli elementi distintivi che caratterizzano un intervento artistico sono principalmen-
te quattro: il fatto di considerare la differenza culturale come una vera e propria
risorsa; la creazione di un “interspazio” aperto temporaneamente per le sperimen-
tazioni; la consapevolezza che gli esiti del processo artistico sono sconosciuti
all’inizio; e il coinvolgimento estetico (a livello fisico, emozionale e intellettuale)’.

CARATTERISTICHE, MINACCE E OPPORTUNITA

Sebbene negli ultimi anni la pratica degli interventi artistici in azienda sia aumen-
tata e si sia diffusa notevolmente, gli artisti - nei contesti aziendali - vengono
ancora percepiti da manager e dipendenti come "strani", provocando in loro
sentimenti diversi che vanno dalla sorpresa, alla paura, fino allo scetticismo®.
Una prassi tipica nelle esperienze basate sull’arte ¢ il sorgere di fraintendimenti
che possono semplicemente disturbare (di solito all’inizio del progetto) o ad-
dirittura in alcuni casi mettere a rischio il progetto stesso oppure essere assai
generativi.
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La sorpresa pud risultare dal linguaggio artistico, dai metodi e da un approccio
aperto verso il processo. L’artista stesso pud essere sorprendente e soprat-
tutto motivante, perché gli artisti per loro natura sono capaci di diffondere e
trasmettere molta energia e passione. Un sentimento di sorpresa puo derivare
anche dall’allontanamento dei dipendenti dalla propria routine giornaliera di mi-
surazione delle prestazioni di business, di scarsita di tempo e risorse, di stress,
di burocrazia e di controllo, per dirigersi invece verso un processo indefinito,
spensierato e promettente ma dove non c’€ alcuna garanzia di quali saranno i
risultati alla fine.

Il rischio € che I'intervento artistico appaia come una perdita di tempo, tuttavia
la chiave per trasformare le perplessita dei dipendenti in qualcosa di costruttivo
sta nel formulare un obiettivo chiaro per il progetto e nel comunicarlo co-
stantemente.

Avere un obiettivo chiaro non significa che lo scopo sia preciso ma significa avere
una visione molto piu ampia che esprime i desideri € le intenzioni del progetto e
spiega perché il processo sara indefinito per un pd di tempo.

Le persone a volte hanno paura di oltrepassare la propria zona di comfort e di ri-
sultare ridicole agli occhi dei colleghi nel fare attivita artistiche, molto lontane dalla
loro routine lavorativa. Per vincere questi sentimenti di paura, fidarsi & necessario;
sia tra artisti e partecipanti sia tra partecipanti stessi.

La qualita delle relazioni qua risulta fondamentale.

Un’altra reazione che pud nascere dall’incontro con I'arte & lo scetticismo. Questo
sentimento ha origine da attitudini negative verso I’arte e gli artisti in generale o
nello specifico verso I'idea che gli interventi artistici nelle organizzazioni siano una
perdita di tempo.

Se lo scetticismo dovesse diventare cinismo potrebbe essere altamente contro-
producente e facilmente rovinare I'atmosfera, quindi anche in questo caso € molto
importante essere chiari circa lo scopo del progetto.

E proprio lo scetticismo, secondo quanto riporta la ricercatrice danese Lotte Dar-
s@’, uno dei principali impedimenti ai progetti artistici. Per vincere tale reazione &
dunque necessario che gli artisti si impegnino a mostrarsi fin da subito competenti
ed esperti per cercare di ottenere il rispetto dei partecipanti.

Ugualmente importante & per i dipendenti avere I'opportunita di dimostrare le pro-
prie competenze e abilita agli artisti allo scopo di sentirsi a proprio agio nell’esplo-
rare nuovi metodi e nuove tecniche per utilizzare il corpo e la voce.

Il rispetto reciproco deve cosi essere creato a fianco della fiducia all’inizio del proget-
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to per ottenere uno slancio e per creare la base costruttiva degli interventi artistici.
Per Darsg il potenziale valore degli interventi artistici nelle organizzazioni & com-
preso nel termine constructive disturbance o confusione costruttiva, concetto che
illustra la tensione innata dell’incontro tra logica artistica-irrazionale e organizza-
tiva-razionale.

Dal giusto bilanciamento di tale tensione dipende il successo o il fallimento delle
esperienze artistiche; se il progetto si dovesse inclinare troppo verso I’area co-
struttiva i risultati potrebbero essere si di ispirazione ma poco trasformativi, al con-
trario se si dovesse spingere verso I'area di disturbo il progetto potrebbe essere
allontanato come insuccesso.

La chiave per ogni sforzo collaborativo € lo sviluppo di relazioni di fiducia e di rispetto.
La confusione & pero inevitabile quando due mondi cosi distanti si incontrano. Gli
artisti usano linguaggi e metodi differenti, hanno priorita, focus, valori e prospetti-
ve lontane da quelle che dominano il mondo del business ma soprattutto gli artisti
sono abili nel fare domande provocatorie, capaci di mettere a dura prova ‘il dato
per scontato’ e aprirsi verso nuove possibilita.

L’innovazione si nutre di prospettive diverse e gli artisti tendono a presentare
punti di vista che nessuno aveva considerato prima, in quanto le persone sono
solite pensare dentro i confini del proprio campo di conoscenza. De-familiariz-
zando, I’artista "disturba" le persone, tanto da permettergli di ottenere nuove
prospettive a livello lavorativo, aziendale e individuale. Gli artisti sono in gra-
do di dare ai dipendenti di un’organizzazione un "calcio mentale" in grado di
scuotere la loro mentalita cosi che improvvisamente siano in grado di vedere
in maniera diversa

Altra caratteristica degli interventi artistici & che questi si focalizzano sull’estetica
nei contesti organizzativi. L'estetica & in grado di attivare e coinvolgere i sensi delle
persone in diversi modi: tramite materiali, colori, consistenze, suoni, gusti od odo-
ri, € ancora ascoltare musica in maniera nuova; cantare con persone provenienti
da diversi background o produrre musica insieme come metafora per creare una
comunita e per risolvere i conflitti. Altri metodi estetici comprendono il movimento
del corpo e la sua percezione, performance teatrali e di fotografia, story-telling
e il dipingere assieme. Tutte queste modalita possono servire come ‘confusione
costruttiva’.

Uno dei modi in cui la "confusione costruttiva" puo esistere nelle aziende ¢é tra-
mite la creazione di “interspazi” che le ricercatrici Berthoin Antal e Straub defi-
niscono come:

35



36

“Spazi sociali temporanei in cui i partecipanti fanno esperienza di nuovi modi di
vedere, pensare e fare cose, capaci di aggiungere valore. Nell’'interspazio, perplessitc
e norme organizzative Sono sospese per permettere la sperimentazione.”

E dalla sperimentazione negli interspazi che il valore aggiunto pud fluire fuori per
influenzare poi i processi e le pratiche aziendali. La misura in cui gli interventi ar-
tistici possono generare benefici dipende dalla qualita dell’interspazio, dall’espe-
rienza e dal follow-up organizzativo.

E importante che I'intervento artistico sia esplicitamente legittimato e valorizzato
dal management per evitare timori e paure dei partecipanti ad aprirsi verso nuove
modalita di espressione e di fare cose.

Percio, anche se l'inclinazione del management ad avere fiducia nel processo e
nelle persone coinvolte non rispecchi la logica manageriale di controllo, questa
€ un fattore chiave che attiva la “collettivita creando uno spazio che permetta che
accadano grandi cose.”

Gli interspazi hanno anche dimensioni fisiche che li connettono alla organizzazione e
possono estendersi oltre la durata temporanea dell’intervento artistico. Ad esempio
in un ospedale svedese un artista aveva notato che i dipendenti erano cosi coinvolti
nel loro lavoro che non si relazionavano piu tra di loro. Lartista percio cred un acco-
gliente giardino dove i lavoratori potevano sedersi e scambiarsi pensieri.

Quando un intervento artistico comporta la creazione di artefatti, questi possono
diventare parte dello spazio lavorativo e rimanere come una traccia memorabile
dell’intervento artistico, stimolando conversazioni anche anni dopo.

Berthoin Antal e Straub hanno si descritto e mostrato il potere generativo dell’in-
terspazio che € co-creato nell’'intervento artistico ma hanno anche fatto un ulte-
riore passo in avanti, affermando che per tradurre queste esperienze all’interno
dell’impresa € necessario un tipo di spazio integrativo, chiamato making space,
che comprenda la riflessione e I'azione.

Gli “spazi del fare”, come gli interspazi, hanno bisogno del supporto del manage-
ment per essere legittimati agli occhi dei dipendenti ma comportano una parteci-
pazione molto piu attiva nella creazione di valore rispetto agli interspazi.

Nei making spaces i dipendenti condividono ispirazioni, sentimenti e capacita,
sviluppate durante un intervento artistico, mettono in pratica cid che hanno im-
parato nelle pratiche organizzative quotidiane e portano avanti idee co-svilup-
pate con I'artista.

Lo 'spazio del fare' prepara il terreno per I'apprendimento e il cambiamento orga-
nizzativo. Making space significa anche trovare il tempo per permettere ai dipendenti
di cambiare il loro focus, da risultati di breve periodo ad un orientamento di lungo
termine.

ARTELAN

BEST PRACTICE ITALIANE

L'ltalia - come spesso siamo abituati a leggere sui giornali — risulta notevolmente
in ritardo su tali temi. Solo negli ultimi anni si & iniziato a parlare in maniera strut-
turata di interventi artistici e dei vantaggi che questi potrebbero portare in ambito
organizzativo.

Tre sono i casi nazionali di best practice: Trivioquadrivio, Storyfactory e la Fonda-
zione Ermanno Casoli.

La prima a capire I'importanza del connubio tra mondo dell’arte e d’impresa ¢
stata la Srl Trivioquadrivio che dal 1996 aiuta le organizzazioni a realizzare i propri
obiettivi strategici, valorizzando I'ingegnosita collettiva delle persone che le ani-
mano. Il team di Trivioquadrivio realizza percorsi che sostengono il cambiamento
a ogni livello organizzativo, rispettando le specificita di ciascuna cultura aziendale
e progetta interventi di formazione e ispirazione in grado di rispondere alle princi-
pali esigenze delle imprese. Il suo core business € integrare il contare (Quantita ed
esattezza) al raccontare (creativita e metafora) al fine di trasformare il lavoro in un
progetto di sviluppo personale e condiviso.

Storyfactory & invece la prima societa di consulenza italiana specializzata in Cor-
porate Storytelling.

“Lavorare con lo storytelling”, commenta Francesca Marchegiano - Storytelling
Specialist, “non é solo definire e strutturare la propria identita: significa creare un
‘mondo narrativo’ nel quale incontrare i consumatori, attivare percorsi di “marke-
ting narrativo” coerenti con il mondo creato, strutturare percorsi di “people manage-
ment” interni all'azienda e, sulla base di tutto questo, creare esperienze immersive o
narrazioni di fiction che aumentino l'engagement dei consumatori e/o dei collabo-
ratori, trasformandoli in veri e propri fan.”

Il team di questa interessante realta unisce esperti di design narrativo, marketing
strategico, branding, comunicazione e apprendimento organizzativo con un gruppo
di professionisti che provengono dai mondi dell’experience design orientati a spazi
corporate, mostre e musei.

Storyfactory lavora per valorizzare il capitale narrativo, definire le strategie e
mettere in relazione identita d’impresa, brand e audience attraverso un meto-
do unico basato sulla contaminazione tra classiche competenze corporate e
storytelling skills.
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Ultima, ma non per importanza & la Fondazione Ermanno Casoli (d’ora in avanti
FEC) istituita da Francesco Casoli nel 2007 e dedicata alla memoria del padre e
fondatore di Elica Spa'“, con I'obiettivo di favorire il rapporto tra il mondo dell’arte
e quello dell’impresa promuovendo iniziative dove I’arte, in qualita di ‘attivatore di
pensiero’, diventa uno strumento didattico e metodologico capace di contribuire
a rompere i paradigmi tradizionali del sapere comune e a migliorare la qualita degli
ambienti di lavoro'®, favorendo i processi innovativi e rafforzando la creativita e la
coesione sociale.

La FEC'® si occupa quindi di formazione aziendale attraverso I'arte contempora-
nea, agendo da mediatore e da ponte tra questi due mondi e garantendo agli arti-
sti piena autonomia e liberta di espressione e all’azienda coerenza e compatibilita
delle iniziative con le proprie esigenze e obiettivi.

“‘Larte contemporanea” ha dichiarato a tal proposito Marcello Smarrelli, direttore
artistico della FEC e curatore di tutte le sue attivita “e /o strumento pit adatto per
JSavorire dinamiche capaci di stimolare attivita di gruppo in azienda e quindi per
migliorare il team building.”

La FEC ha iniziato a sperimentare le prime attivita di formazione proprio all’interno
di Elica, I'azienda in cui si trova la sede esecutiva, contribuendo ai suoi successi
economici.

Le attivita della FEC si declinano principalmente in quattro programmi: Premio
Ermanno Casoli; E-STRAORDINARIO, FEC for Factories ed Elica Corporate Collection.

Il Premio Ermanno Casoli viene attribuito a quegli artisti che nella loro ricerca mo-
strano una particolare sensibilita ai temi sociali, alla condivisione del lavoro e svi-
luppano una ricerca artistica in linea con i valori sostenuti dalla FEC. Gli artisti, du-
rante un periodo pil 0 meno lungo di residenza nelle aziende coinvolte, realizzano
un’opera d’arte con la partecipazione attiva delle persone che vi lavorano. Per il
Premio la FEC ha ottenuto il patrocinio del Ministero per i Beni e le Attivita Culturali
(d'ora in avanti MiBACT).
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E-STRAORDINARIO € invece un progetto di formazione che “e usato come metafora
per migliorare I'ambiente di lavoro e introdurre l'arte contemporanea nel mondo
della produzione industriale”. attraverso un ciclo di incontri teorici e di workshop,
artisti di fama internazionale sono chiamati a realizzare un progetto artistico con i
dipendenti di un’azienda. Liniziativa & realizzata in collaborazione con un trainer
specializzato in formazione manageriale che traduce in comportamenti organizza-
tivi concreti, i messaggi che scaturiscono dagli workshop. Anche per E-STRAORDI-
NARIO la FEC ha ottenuto il patrocinio del MiBACT.

Tra i numerosi interventi artistici, si ricorda Lintelligenza del caso, progetto rea-
lizzato nel 2009 insieme all’artista Cesare Pietroiusti (Roma, 1955) che ha foca-
lizzato il suo intervento su due temi: I'errore determinato dal caso e lo scambio
economico. L’obiettivo & stato quello, da un lato, di riconoscere e utilizzare crea-
tivamente il caso, I’effetto collaterale, I'errore e dall’altro di riflettere sulla rigidita e
sull’'immutabilita dei paradigmi e dei metodi propri dei processi economici, intesi
come scambio di beni e denaro. Attraverso il lavoro artistico sono state formulate
soluzioni alternative e paradossali di scambio economico, in cui il denaro smette
di essere I'equivalente generale per I'acquisizione di beni e per I'attribuzione di
valore. Il workshop & stato strutturato nell’arco di due giornate, la prima delle quali
e stata dedicata alla riflessione sulle ipotesi critiche, durante la seconda giornata,
invece, sono stati realizzati duemila disegni utilizzando fumo di candela e vino ros-
so, elementi che provocano sulla superficie del foglio effetti inaspettati, impossibili
da prevedere e controllare. Una volta pronti, i disegni sono stati disposti lungo
una grande parete negli spazi interni di Elica, a formare un’opera intitolata Due-
mila disegni da portare via e destinata a disperdersi progressivamente. Chiunque
passi davanti, infatti, puo liberamente prendere uno dei disegni, impegnandosi, in
cambio, a rispettare le seguenti indicazioni: chi prendera un disegno fatto col vino
dovra ricollocarlo nello stesso luogo entro un anno, dopo avergli fatto compiere
un’esperienza di cui il foglio portera traccia; chi prendera invece un disegno fatto
col fumo di candela, dichiarata opera incompiuta, dovra bruciarla per raggiun-
gerne il compimento, oppure potra scegliere di tenerla non finita. Queste regole,
stabilite collettivamente durante la prima fase del workshop, sono esplicitamente
dichiarate sui singoli disegni attraverso un timbro e contribuiscono cosi all’evolu-
zione e alla trasformazione del lavoro nel tempo.

Nell’ambito di E-STRAORDINARIO rientra E-STRAORDINARIO for Kids, ciclo di wor-
kshop formativi nato inizialmente per i figli dei dipendenti di Elica e realizzato poi
anche in altri contesti. | giovani vengono fatti entrare attivamente nel processo cre-
ativo dell’artista, con la convinzione che I'arte contemporanea svolga un ruolo
fondamentale nella formazione delle nuove generazioni.

FEC for Factories & una originale modalita di interazione tra arte e impresa che

introduce I'arte contemporanea nel vivo dei sistemi produttivi. L’obiettivo & quello
di far scoprire ai dipendenti delle aziende nuovi linguaggi e inesplorate procedure
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Cesare Pietroiusti, Duemila disegni da portare via, 2009
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di lavoro e per fare cio gli artisti sono invitati a confrontarsi con i processi creativi
che precedono la realizzazione di un oggetto industriale, coinvolgendo designer,
ingegneri, specialisti del marketing, prototipisti e operai specializzati nel percorso
progettuale, sperimentando in questo modo nuovi processi, linguaggi o campa-
gne di comunicazione.

L'intervento artistico non vuole infatti creare nuovi prodotti, ma introdurre una nuo-
va metodologia da cui potrebbero scaturire, a seconda delle interazioni e dei con-
testi, nuove procedure, nuovi prodotti od originali campagne marketing.

Nel 2012 il progetto Aspiranti Aspiratori dell’artista Sissi (Bologna, 1977) ha spe-
rimentato una nuova metodologia co-partecipativa tra arte e industria, cimentan-
dosi nel compito di ripensare il concetto di purificazione dell’aria. L'artista, in linea
con la sua attitudine a rinominare e classificare la realta, € partita dalla formulazio-
ne di un nuovo concetto, ’'Organindustria. Secondo questa nuova metodologia,
I’artista viene ospitato all’interno dell’impresa, familiarizza con I'ambiente fino a
farne il suo corpo, riempiendolo di contenuti. L’industria, trasformata nell’organi-
smo dell’artista, inizia a funzionare in un continuo e incessante scambio osmotico.
Per questo, Sissi ha fatto costruire nel’Headquarters della leader mondiale nella
produzione di cappe da cucina ad uso domestico, all’interno del Laboratorio Pro-
totipi, il suo atelier, che ha chiamato ‘Cubatrice’. In questo spazio protetto, limitato
ma aperto a tutte le interazioni, i dipendenti dell’azienda hanno visto nascere e
crescere le opere dell’artista, diventando partecipi e complici di questa genesi,
gettando le basi di un metodo di lavoro diverso e nuovo.

I modi di fare e di pensare dell’azienda hanno iniziato a comunicare in maniera
osmotica con quelli dell’artista, contaminandosi e confondendosi fino a diventare
un unico pensiero creativo. Da questo delicato processo di contaminazione e di
scambio sono nati disegni, collage, riflessioni, sculture che hanno contribuito alla
narrazione della nascita di dieci Aspiranti Aspiratori, cioé dieci potenziali oggetti
destinati a purificare I’aria, ciascuno con un’identita ben definita e con un nome
che indica un concetto chiave, coerente con la sua forma e le sue funzionalita.
Secondo il processo di selezione che sta alla base delle teorie sull’evoluzione e
che viene applicato in questo caso alle macchine, Sissi ha realizzato tre dei dieci
Aspiranti Aspiratori.

Il progetto Aspiranti Aspiratori, presentato in occasione della 51a edizione del Sa-
lone Internazionale del Mobile (Milano, 2012) presso lo spazio Elica AirFactory nel
quartiere Brera e al MAMbo — Museo d’Arte Moderna di Bologna, € approdato
I’anno successivo in Cina dove Elica ha uno dei suoi stabilimenti.

La FEC infine gestisce, cura e valorizza la Elica Corporate Collection esposta pres-
so gli spazi dell'Headquarters di Fabriano. Caratteristica di questa collezione
d’impresa & che le opere sono nate esclusivamente dalle collaborazioni dirette
degli artisti con i dipendenti di Elica durante le attivita di £-STRAORDINARIO € non
da acquisizioni.
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Sissi, Aspiranti Aspiratori, 2012. Backstage. ph Ramiro

“In almeno due aree si hanno risultati particolarmente favorevoli: la prima e quel-
la dell’identita, rafforzando il senso di appartenenza dei dipendenti; la seconda é
la conoscenza attraverso l'estetica perché il “se faccio imparo” permette esperienze
molto pin arricchenti”, spiega il direttore artistico della FEC Marcello Smarrelli.
“Un’azienda che si confronta con l'arte contemporanea viene percepita come dotata
di maggior sensibilita in quanto l'arte tocca aspetti molto importanti della persona
sia dal punto di vista emotivo che cognitivo. L'arte e uno strumento eccellente anche
per parlare di innovazione. Nel mondo economico conta la capacita di adattarsi ra-
pidamente a situazioni nuove, di trasformare i punti di vista. Progettare insieme agli
artisti aiuta a rompere con le convenzioni e i pensieri acquisiti.”

Il caso della Fondazione Ermanno Casoli contribuisce a sostenere, piu di ogni
altra, la teoria che se gli interventi artistici sono ben strutturati, coerenti con gli
obiettivi corporate € comunicati e condivisi in modo efficace e chiaro ai parteci-
panti, sono capaci di produrre benefici e vantaggi per le organizzazioni aziendali
ospitanti.

YIntervista telefonica al direttore artistico della FEC, Marcello Smarrelli (Maggio 2018)
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Sissi, Aspiranti Aspiratori, 2012 © Ramiro Castro Xiques
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NQUADRATURA DELFISCO.
SULTOPERA EOTOGRAFICA

di Michele Nobolo

CENNI SULLINQUADRAMENTO TRIBUTARIO DEL DIRITTO D’AUTORE

Tutte le opere dell’ingegno aventi carattere creativo, qualunque sia il modo o la
forma di espressione, sono tutelate dalla Legge n. 633/1941.
| fondamentali diritti esclusivi dell’autore di un’opera sono il diritto morale e il di-
ritto patrimoniale.
Il diritto morale & un diritto assoluto, incedibile e illimitato nel tempo e concerne la
tutela dell’artista in quanto persona ideatrice dell’opera e in generale protegge il
vincolo inviolabile della paternita dell’opera, dell’integrita dell’opera e dell’onore e
reputazione dell’autore.
Il diritto patrimoniale, al pari del diritto morale, & esclusivo dell’autore e ha lo sco-
po di identificare I'autore come unico beneficiario dello sfruttamento economico
della propria opera ed ¢ alienabile; pud essere acquistato, venduto, trasmesso o
concesso.
Entrambi i diritti vengono acquisiti dall’autore con la creazione dell'opera e la loro
tutela giuridica copre un periodo di tempo eccezionalmente lungo che si estende
oltre la durata della vita dell'autore fino al cinquantesimo anno solare dopo la sua
morte (salvo termini in alcuni casi anche piu lunghi).
L'utilizzo economico dell'opera fotografica € disciplinata dall’articolo 2 della Leg-
ge n. 633/41 con il quale il legislatore distingue la semplice fotografia dall’opera di
carattere creativo, accordando solo a questa categoria la tutela piena del diritto
d'autore e riconoscendo alla semplice fotografia solo alcuni diritti esclusivi.
In materia tributaria il legislatore non fornisce una definizione di arte esaustiva e
tratta il diritto patrimoniale di sfruttamento economico dell’opera artistica connes-
so al diritto d’autore che viene generalmente identificato come diritto d’autore cre-

ARTELAN

45



ando subito una sovrapposizione tra la fattispecie “artistica” e quella di qualsiasi
altra opera dell'ingegno.

Anche in materia di imposte sui redditi il D.P.R. n. 917/1986 - Testo Unico delle
Imposte sui redditi (di seguito TUIR) inquadra il trattamento fiscale dei redditi deri-
vanti da attivita artistica e quelli da attivita professionale, abituale e non, autonoma
e non, sia nell’articolo 53, rubricato redditi di lavoro autonomo, che nell’articolo
67, rubricato redditi diversi, e questo, per un fotografo professionista, pud genera-
re problemi di confusione nell’applicazione della corretta norma fiscale.

Dal punto di vista delle imposte dirette il D.P.R. n. 633/1972 - Testo Unico lva,
assoggetta la cessione dei diritti dei servizi fotografici professionali all’imposta sul
valore aggiunto, a meno che non si tratti di cessione diritti d’autore per le opere
fotografiche di cui all’art. 2 punto 7) della Legge n. 633/41, effettuata dall’autore
stesso o dai suoi eredi' che sono classificabili come operazioni escluse dall’appli-
cazione dell’lva, mentre la cessione dei diritti relativi a semplici immagini fotogra-
fiche” & soggetta all'imposta.

In sintesi, ai fini tributari, I'utilizzo economico di un’opera artistica € oggetto di una
disciplina che investe sia le imposte indirette che le imposte dirette.

Gli effetti tributari non sono sempre di facile individuazione, stante I’'ampia casisti-
ca delle operazioni e degli attori che rientrano nell’articolato genus del diritto d’au-
tore; inoltre, la commercializzazione di tali diritti patrimoniali puo essere esercitata
da persone fisiche, titolari dell’invenzione o dai loro eredi, da privati o da esercenti
attivita di lavoro autonomo e/o d’impresa, in forma singola o collettiva, da sogget-
to italiano o extraterritoriale, ecc.

Per meglio focalizzare I'inquadratura sul trattamento tributario € utile suddividere
la trattazione dello sfruttamento economico in due filoni:

1. da parte dell’autore fotografo occasionale;

2. da parte dell’autore fotografo professionista.

1. IL FOTOGRAFO ARTISTA OCCASIONALE

La prima fattispecie & quella, per cosi dire, piu “semplice”: il fotografo artista oc-
casionale.

Posto che la fotografia & una pratica diffusa ed eseguita con strumenti pit 0 meno
sofisticati, la creativita, la bellezza e I’emozione possono essere riconosciute nelle
opere fotografiche eseguite da chiunque.

46 ARTELAN

Tuttavia, per identificarsi proprio come arte, tali opere devono presentare neces-
sariamente le seguenti caratteristiche:

- originalita effettiva della forma espressiva;

- creativita;

- concretezza: prodotto idoneo a essere ripubblicato e riprodotto.

Quindi, se queste caratteristiche venissero riscontrate, I’autore dello scatto, eser-
citando i diritti originati dalla sua opera ai sensi della legge 633/41, potrebbe sce-
gliere di trarne un vantaggio economico.

Tale sfruttamento economico dell’opera si manifesta sostanzialmente nell’eser-
cizio diretto dei diritti patrimoniali esclusivi da parte dell’autore stesso, secondo
I’Amministrazione finanziaria*, mediante pubblicazione, riproduzione, rappresen-
tazione o diffusione attraverso qualsiasi mezzo e strumento, in ogni forma e modo
e nei limiti fissati dalla legge, o mediante loro cessione o concessione a terzi.
Sgombriamo subito il campo dal primo “equivoco” fiscale: se il fotografo vende
la sua opera d’arte non gode dell’esenzione dalle plusvalenze del collezionista.

Il fotografo artista occasionale pud conseguire i compensi inquadrabili come reddi-
ti diversi®, oppure dall'utilizzazione economica dei diritti d’autore®.

Il dettato normativo dell’articolo 67 del TUIR riguardante i redditi diversi pone un
problema interpretativo: alla lettera d) parla dei riconoscimenti artistici, tipo pre-
mi, che vengono tassati con una ritenuta alla fonte del 25%; mentre alla lettera
g) dello stesso articolo inquadra come reddito diverso I'utilizzo economico dei
diritti di autore che non sono stati conseguiti direttamente dall’autore ma da per-
sona diversa, la quale li ha acquisiti a titolo oneroso o gratuito, compresi gli eredi
dell’autore stesso.

Invece I'utilizzo economico dei diritti d’autore da parte dell’artista stesso, realiz-
zato mediante cessione o concessione a terzi, € normata dall’articolo 53 dedicato
al reddito da lavoro autonomo, anche se si sta analizzando la fattispecie del foto-
grafo artista occasionale.

Anche qui sorge una difficolta interpretativa: nel comma 2 lett. b) dedicato ai diritti
d’autore il legislatore si & dimenticato 'arte e tratta solo di opere dell'ingegno.
Questa particolare tipologia di proventi sconta una deduzione del 25% o addirittu-
ra del 40% se I'artista ha un’eta inferiore ai 35 anni e costituisce reddito imponibile
per il contribuente.

Riepilogando, in termini di imposte dirette, se il fotografo artista occasionale ottie-
ne un riconoscimento economico per la sua opera, subisce una ritenuta alla fonte
del 25%, mentre se cede i diritti d’autore sulla sua opera viene tassato solo sul
75% (0 il 60% se di eta inferiore ai 35 anni) del reddito percepito.
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La confusione sul differente trattamento & testimoniata anche dal fatto che, in
termini di dichiarazione dei redditi, secondo I’Amministrazione finanziaria questi
redditi non devono essere dichiarati nel quadro del lavoro autonomo ma devono
essere riportati nel quadro dei "redditi diversi".

Dal punto di vista delle imposte dirette, in caso di contratto di cessione o conces-
sione dei diritti d’autore da parte del fotografo artista occasionale, nessun dubbio
sull’esclusione dall’imposta sul valore aggiunto.

2. IL FOTOGRAFO PROFESSIONISTA

Per chi esercita la professione di fotografo, il discorso diventa piu "complicato":
bisogna saper coniugare la posizione dell’Agenzia delle Entrate’, che tende a qua-
lificare il reddito prodotto in funzione dell'attivita esercitata, con il diritto inaliena-
bile di “produrre” arte.

L'art. 53 del D.P.R. n. 917/1986 considera, infatti, “redditi di lavoro autonomo quelli
che derivano dall’esercizio di arti e professioni”, compresi “i redditi derivanti dalla
utilizzazione economica, da parte dell’autore o inventore, di opere dell’ingegno se
non sono conseguiti nell’esercizio di imprese commerciali.”

Il successivo art. 55 del TUIR precisa che “sono redditi d’impresa quelli che deri-
vano dall’esercizio di imprese commerciali. Per esercizio di imprese commerciali si
intende l'esercizio per professione abituale, ancorché non esclusiva, anche se non
organizzate in forma d’impresa.”

In tale contesto normativo, I'attivita professionale e la vendita diretta dei propri
servizi, costituisce reddito d’'impresa.

Lo sfruttamento economico, infatti, avviene in maniera immediata e diretta, tra-
mite un’iniziativa economica, generando in capo al professionista la soggettivita
passiva sia ai fini lva e che ai fini delle imposte dirette, generando base imponibile.
Tuttavia, quando siamo in presenza di quella che si pud inquadrare come opera
d’arte fotografica di cui all’art. 2 della Legge n. 633/41, anche il professionista pud
avvalersi della stessa dottrina fiscale del diritto d’autore riconosciuta al fotografo
artista occasionale, cedendo i diritti d’autore sulla sua opera o ottenendo un rico-
noscimento per meriti artistici.

Solo in questi casi si applicano le stesse regole tributarie del fotografo abituale sia
dal punto di vista delle imposte dirette che di quelle indirette.

Risulta quindi evidente che proprio nel caso del fotografo professionista la verifi-
ca del carattere artistico della propria opera determina I'inquadramento dei diritti
tributari.

Prima perd di lanciarsi in un riconoscimento massivo delle caratteristiche tipiche
della creazione artistica in ogni sua opera, il professionista deve sempre tenere
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conto che I'onere probatorio nel diritto tributario cade sempre sul contribuente e
che I’Agenzia delle Entrate generalmente presume sottrazione di base imponibile.
Di conseguenza il fotografo di professione, ai fini di un corretto inquadramento
fiscale, deve tendere a scindere nella maniera piu opportuna la sua attivita in base
alla natura artistica o meno del suo operato.

Laddove riscontrasse una consistente reiterazione nella creazione di opere tutela-
bili ex articolo 2 Legge n. 633/41, dopo un’attenta analisi dei costi e dei benefici,
potrebbe avvalersi di una struttura piu complessa per trarre una maggiore effi-
cienza fiscale e una massimizzazione del valore economico delle proprie opere
artistiche ricorrendo alla valutazione delle immobilizzazioni immateriali secondo il
Principio Contabile n. 24 della Commissione per la statuizione dei Principi conta-
bili del Consiglio Nazionale dei Dottori Commercialisti € del Consiglio Nazionale
dei Ragionieri.

Ma questo & un argomento per un altro approfondimento.

Legislazione

Codice Civile artt. 2575-2583
Legge 22 aprile 1941, n. 633
D.Lgs. n. 276/2003

D.Lgs. 9 aprile 1993, n. 68
D.Lgs. C.PS. n. 708/1947
D.PR. n. 917/1986

D.P.R. n. 600/1973

D.PR. n. 633/1972

Prassi

Risoluzione n. 12/E del 9 febbraio 2004
Risoluzione n. 35/E del 13 febbraio 2003
Risoluzione n. 381/E del 5 dicembre 2002
Circolare n. 7/E del 26 gennaio 2001
Circolare n. 147/E del 10 giugno 1998
Circolare n. 141/E del 4 giugno 1998
Risoluzione n. 143/E del 19 giugno 1997
Risoluzione n. 94/E del 30 aprile 1997
Risoluzione n. 240943 del 5 gennaio 1984
Risoluzione n. 381805 del 19 maggio 1980
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LA PAROLA AGLI ARTISTI
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Credits: Marina Alessi

GIOVANNI
GASTEL
1955

Tutte tranne I'analogico
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Come nasce la tua passione per la fotografia? A quando risale il tuo primo
scatto?

La fotografia non & stata il mio primo amore, il mio primo amore & stata la poesia.
Ho pubblicato un libro a 14 anni in maniera forse un po’ sprovveduta. Con un mio
amico ero andato con due quaderni scritti a mano da Renzo Cortina che aveva
una libreria in Piazza Cavour e faceva anche I'editore. Dopo una quindicina di
giorni ci aveva richiamati dicendo di essere molto interessato al nostro lavoro.
In quel momento pensai che fare lo scrittore sarebbe stata la mia strada. Poi a
diciassette anni ho scritto un romanzo, Duetto Profano, che & stato presentato a
Torino lo scorso maggio. Questo libro ha una storia un po’ particolare perché era
stato dimenticato per vent’anni fino a qualche mese fa, quando una mia amica,
mentre stava riordinando casa, mi chiama dicendo di aver trovato un mio scritto:
et voila, eccolo riemerso!
Non ho mai abbandonato la poesia. Adesso uscira anche un altro mio libro, una
raccolta di 100 poesie scritte fra il 2010 e il 2017, intitolato o sono una pianta
rampicante edito da Silvana Editoriale.

Ma torniamo a noi. A sedici anni mi sono avvicinato alla fotografia grazie alla mia
fidanzata di allora, grande appassionata. Terminato il liceo, decisi di aprire il mio pri-
mo studio fotografico in una cantina e di chiamarlo Alexandra’s Studio, in suo onore.
Lei poi se ne & andata, ma io ho continuato a fare il fotografo.

Fin da subito ho iniziato a occuparmi di fotografia in modo professionale, ben-
ché non avessi alcun tipo di nozione. Ho fatto un po’ di tutto; piccoli lavori come
matrimoni, fototessere e duplicati. Poi ho cominciato a lavorare per delle piccole
riviste legate alle calzature e alle minuterie metalliche. In cinque-sei anni ho dovuto
imparare a fare fotografie; ho iniziato alla meta degli anni Settanta, poi nell’Ottanta
€ esploso il Made in Italy e quindi in una settimana sono passato dall’essere il “Re”
della minuteria metallica a essere chiamato da Vogue ltalia e da Donna diretta da
Flavio Lucchini, fondatore prima di Condé Nast e poi, con Rizzoli, proprio di Don-
na che per I’epoca era una rivista davvero moderna. Per quattro anni ho potuto
lavorare con entrambe le testate, dopodiché mi € stato chiesto di scegliere e io ho
optato per quello che nessuno avrebbe scelto: Donna. Ho trascorso tredici anni
con Lucchini imparando di tutto. Si lavorava sempre. Flavio non ha mai menziona-
to il sabato e la domenica e nessuno di noi ha mai osato ricordarglieli! Sono stati
anni meravigliosi. Dodopodiché Lucchini si € ritirato e io sono passato a Elle dove
ho trascorso diciassette anni. In seguito sono andato a vivere a Parigi dove ho
trascorso dodici anni, ho seguito il lancio di Vanity Fair, poi sono passato a RCS
a riprogettare Amica, adesso sono rientrato in Condé Nast per rilanciare Glamour.
Lavoro per chiunque mi dia due soldi, sono un artista!

Quali sono stati i maestri a cui hai guardato e che, in qualche modo, rappre-

sentano le radici del tuo essere fotografo e del tuo stile?
Sono un autodidatta puro. Non ho fatto scuole di fotografia. Non sono stato
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I’assistente di nessuno, ho semplicemente cominciato a fare fotografia. Certa-
mente la famiglia a cui appartengo mi ha influenzato molto. Ho iniziato a scoprire
la fotografia nelle riviste che mia mamma si faceva spedire dagli Stati Uniti. Negli
scatti di Irving Penn e Richard Avedon ho ritrovato gli stessi canoni della bellezza
classica e neoclassica con i quali ero cresciuto nelle case di famiglia, questa volta
riproposti in chiave moderna, ma comunque legati dal filo conduttore di armonia,
bellezza ed eleganza. Proprio su quest’ultimo concetto ho poi costruito la mia
estetica, anche morale.

“Eleganza” & una parola che viene spesso associata alla tua persona e alle
tue opere. Che cosa significa per te e come riesci ad esprimere questo valore
nei tuoi scatti?

Essere un gentiluomo significa molto. Anzitutto il rispetto della donna - non
esiste una mia fotografia volgare od offensiva nei suoi confronti. Per me I'’eleganza
¢ ricerca dell’larmonia, compiere scelte morali — come semplicemente pagare le
tasse - o possedere una leggera autoironia, non prendersi troppo sul serio. Un
gentiluomo una volta ha detto: “La vita puo essere drammatica, ma non e mai una
cosa seria” € io sono completamente d’accordo. Questo leggero distacco nei con-
fronti della vita fa parte del mio mondo. Perché se € vero che il mercoledi sei un
genio e il giovedi mattina sei un coglione, allora io fin da bambino mi sono detto
“Va be dai, sard una via di mezzo!”.

L'educazione che ho avuto mi ha sempre insegnato a essere prima di tutto un
gentiluomo, poi dopo si pud fare qualunque cosa.

Se ti chiedessi chi sono oggi i tre fotografi piu interessanti del panorama
italiano, chi sceglieresti?

Amo molto Toni Thorimbert e Settimio Benedusi, li trovo veramente interessan-
ti; poi c’é Efrem Raimondi e comunque tutti quei fotografi che hanno capito che
la fotografia "nuova" passa attraverso i social e che hanno ragionato sul cambio
epocale che I’elettronica ha apportato alla fotografia. lo non sono il tipo di persona
che dice che I'elettronica comporta la fine della fotografia anzi, sostengo che tutto
il resto & gia archeologia: la fotografia analogica € gia archeologica.

L’elettronica segna la nascita definitiva della fotografia perché regala un’incredibile
liberta, possibilita infinite. Credo che la fotografia non abbia alcun rapporto con la
realta, la vita & movimento eterno e noi fotografi interrompiamo questo movimen-
to. Gia da questo si percepisce una distanza siderale tra il vero e la fotografia. La
fotografia allude alla realta e ne crea una parallela.

Anche la fotografia di reportage compie un’operazione importante; crea icone,
immagini magiche e simboliche, ma non ha nulla a che vedere con la realta. L'elet-
tronica libera enormemente, aumenta il gioco all’infinito. Questa & la mia visione.
La fotografia & una storia di manipolazione del’immagine. Basti pensare alle fo-
tografie di Nadar dove vediamo i nostri avi cosi impettiti ed eleganti, ma la verita
€ che erano obbligati ad assumere tali posizioni perché le macchine fotografiche
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di allora avevano delle sensibilita molto basse e dei tempi di esposizione molto
lunghi. Negli studi venivano posizionati degli elementi dietro la schiena dei modelli
per bloccarli e farli stare immobili anche per 30 secondi.

Manipoliamo da sempre.

Anche con la camera oscura si realizzavano le stesse operazioni che facciamo
0ggi con Photoshop, costava solo molto di piu e ci voleva molto piu tempo. La
fotografia & sempre stata manipolata, in piu interrompe il corso del tempo.

Ne La camera chiara, Roland Barthes dice che forse I'unico momento in cui la
fotografia somiglia alla vita & quando siamo morti, perché siamo immobili e noi
stessi. In questo senso la fotografia & piu vicina alla morte che alla vita.

Credi che PPavvento degli smartpbhone - con le loro fotocamere sempre piu
sviluppate - abbia cambiato il modo di intendere la fotografia?

Il fatto che gran parte dell’'umanita abbia in mano una macchina fotografica &
meraviglioso, € una vittoria pazzesca. Il lavoro del fotografo non € tanto piegare
lo strumento alla propria volonta, ma cercare I'estetica dello strumento. Il lavoro
di un fotografo professionista & la ricerca della corrispondenza tra la sua anima e i
limiti del sistema che sta usando. Per cui quella specifica macchina non & peggio
di un’altra, “dice” semplicemente cose diverse. Come i pennelli per un pittore, noi
dobbiamo usare le macchine fotografiche secondo quello che vogliamo comuni-
care; per raccontare certe cose anche io uso uno smartphone.

Dobbiamo considerare che la fotografia &€ ormai diventata una lingua internaziona-
le che non necessita di traduzioni, & diretta e comprensibile a tutti ma Fotografare
con la “F” maiuscola non sottintende alcuna velleita artistica. L'uso professionale
della fotografia & un altro.

La caduta della discriminante tecnica secondo me & una cosa buona anche per i
professionisti. Mi spiego meglio, se prima io gestivo il “mistero” della fotografia,
perché ero I'unico a conoscere il significato di "ASA", "DIN", "125-8" adesso non
€ piu cosi. Vuoi essere un professionista? Cosa resta se il dato tecnico non ti
difende piu? La tua unicita. Ci sara spazio solo per la fotografia autoriale. I| DNA
dimostra che siamo tutti “pezzi unici”. Bisogna lavorare sulla diversa sensibilita
di ognuno. L'uomo generalmente preferisce stare in gruppo, gli artisti e i creativi
devono fare il contrario, devono lavorare sulla propria diversita. Il problema di oggi
e che i giovani fotografi non trovano lavoro non perché non ci sia, ma perché il
prodotto che propongono &€ omologato, ¢’é pochissima novita. Esiste futuro solo
se si lavora su quello che nessuno puo portarti via e cioé la propria specificita, la
propria unicita. E faticoso, & una scelta di solitudine.

Quali sono i tuoi strumenti?

lo uso indifferentemente tutte le macchine fotografiche tranne I'analogico per-
ché davvero, € archeologia. Noi che conosciamo il mezzo fotografico dovremmo
impossessarci subito dello strumento nuovo. L'unica cosa che non si deve fare
cercare nel mezzo nuovo, I’estetica vecchia. E per questo che tanti sono disperati:
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chiedono al digitale I’analogico. Ma non & possibile. Il digitale ha una sua nuo-
va estetica. lo faccio foto diversissime da quelle che facevo in analogico; sono
sempre le mie foto, tutti lo capiscono, perd sono diverse. Sfrutto le specificita del
mezzo.

Come riesci a coniugare le esigenze dei tuoi committenti e il tuo impulso
creativo?

Nella storia dell’arte, tutti hanno sempre lavorato su committenza, almeno fino

all’Ottocento. Ricordo sempre I'aneddoto del povero Michelangelo che andd da
Giulio Il chiedendogli di poter costruire la sua tomba, il Papa accetto la proposta a
condizione che lo scultore diventasse pittore e dipingesse tutta la Cappella Sistina.
Michelangelo non ebbe altra scelta che accettare.
E dall’Ottocento che i pittori hanno iniziato a produrre cid che volevano e poi a
cercare un mercato, ma questa visione romantica dell’artista occupa una piccolis-
sima parte della storia. Caravaggio fece un quadro meraviglioso per i Benedettini,
uno splendido evangelista. Tuttavia i Benedettini lo rifiutarono e il Maestro se lo
riportd a casa, facendone poi un’altra versione. |l cliente ha il diritto di esprimere
le proprie esigenze e desideri, ma alla fine sono io che decido il “come” e il “cosa”
fare, seguendo unicamente il mio istinto creativo.

Ti & mai capitato di dover rifare un lavoro perché non piaceva al tuo commit-
tente?

Poco, devo dire la verita, ma perché ascolto molto il cliente, per me € come un
amico, gli sono grato, ascolto i suoi bisogni e cerco di dare la risposta piu giusta
al suo problema attraverso la mia creativita.

La parte creativa & la parte piu importante del mio lavoro. La mia capacita & quella
di cercare di esprimere i bisogni del cliente attraverso la mia poetica. Ho infatti
lavorato poco con le agenzie perché mi imponevano troppe regole limitando le
mie idee. Una volta ho provato a commissionarmi un lavoro da solo. E nata cosi a
Palazzo della Ragione a Milano, la mostra Maschere e Spettri, curata da Germano
Celant, (importante storico dell'arte e curatore): un’esposizione di quaranta imma-
gini che ritraggono modelle e donne che evocano e interpretano le angosce e il
dolore del mondo femminile.

Il tema del dolore & un qualcosa di trasversale che, in termini fotografici, viene con-
siderato spesso in maniera trash, a differenza della storia dell’arte che ha trattato il
dolore sempre in termini molto a/ti; basti pensare alla Crocifissione di Cristo. Cosi
anch’io ho voluto provare a ritrarre il dolore con un linguaggio fotografico esteti-
camente alto. Ho lavorato su questo progetto per cinque anni, periodo durante il
quale ho imparato ed esplorato lo studio e i meccanismi della post-produzione. La
mia fotografia &€ sempre teatro, & una messa in scena della realta.

Cosa ti ha spinto ad avvicinarti al mondo della fotografia di moda?
Sono stato reclutato. Prima mi occupavo di natura morta cioé still life. Un ge-
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nere fotografico molto diffuso all’inizio, utilizzato soprattutto da artisti emergenti
come veicolo per farsi conoscere da riviste e giornali. In questo senso ho rivoluzio-
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nato tutto perché i miei still life sono molto particolari. Se mi chiedi di fotografare
una “pinna”, non discuto sul soggetto, ma la fotografo come dico io, con il mio
stile. Questo modo, cosi rivoluzionario, ha fatto impazzire tutti.

Non & importante cosa fotografi, & come fotografi.

E la tua interpretazione della “pinna” che conta.

Poi un giorno Flavio Lucchini mi disse, “sta sera fai la copertina di Donna non piil
still life, ma fotografia indossata”. 10 non avevo mai fatto una fotografia indossata
in vita mia. E lui - che & un genio - mi disse, “va be la rifarai finché viene!” e invece
poi & venuta subito e non ho piu smesso di fare fotografia di moda.

La svolta avvenne nel 1981 quando incontrai Carla Ghiglieri che divenne la mia
agente: grazie a lei mi avvicinai al mondo della moda. Poco dopo iniziai a colla-
borare con Vogue Italia e poi, grazie all’incontro con Flavio Lucchini, direttore di
Edimoda, e Gisella Borioli, con Mondo Uomo € Donna. Da quel momento, la mia
attivita professionale si € intensificata e ho iniziato a collaborare con le piu presti-
giose testate di moda sia in Italia che all’estero.

Nel 1997 ci fu la mia prima personale alla Triennale di Milano curata da Celant che
in quell’occasione mi liberd dall’etichetta che mi era stata affidata di “fotografo
di moda”, facendomi capire come non fossi solo un fotografo “di moda” ma che
sarei potuto esserlo “di qualsiasi cosa”.

Da quel momento iniziai a dedicarmi anche a ritratti e a landscape. Oggi non so
piu dire se sono un fotografo di moda, certamente ne ho fatta molta, e continuerd
a farla. La moda é stata per me quello che i signori rinascimentali sono stati per i
pittori; la moda ha finanziato la mia ricerca, il mio universo, le sono grato.

Esiste ancora una distinzione tra Arte e Fotografia?

Essere artista non € un atto di forza, io fotografo perché mi fa stare bene. Se
poi la mia fotografia & arte o no non lo decido io, a me personalmente non inte-
ressa. Una distinzione tra Arte e Fotografia non la trovo, chi crea deve fare il suo
lavoro nel migliore dei modi, tutti i giorni.

Cosa ne pensi del mercato della fotografia in Italia?

Il mercato Italiano della fotografia &€ spesso molto ambiguo e precario, ci sono
molti artisti che fanno piu tirature di una stessa immagine in base alla richiesta
delle gallerie e dei privati. lo opero in maniera differente, se decido che una deter-
minata immagine avra solo un numero definito di edizioni, nonostante richieste di
privati e gallerie, non creo altre edizioni (io faccio tirature da 3 o da 5 massimo).
Dipende molto dalla serieta del fotografo in questione, nel mercato odierno non
c’e una vera decisione di tiratura finale da parte di un fotografo, io, in qualita di
Presidente dell'AFIP, I'Associazione Fotografi ltaliani Professionisti, sto lottando
affinché questa dichiarazione di tiratura venga rispettata e sia finale. Questo di-
scorso si sposa molto bene con il mio concetto di “gentiluomo”. Non voglio pren-
dere in giro nessuno, se dichiaro che di quella fotografia sono state tirate tre copie,
tre saranno per 'eternita.

58 ARIELAN

Progetti per il futuro?

Sto lavorando con la Triennale di Milano, in collaborazione con Fondazione
Fiera Milano e AFIP, per un’iniziativa sulla protezione degli archivi fotografici. Ar-
chivio Fotografico sara una piattaforma aperta a tutti, finalizzata a salvare e valoriz-
zare un patrimonio che rischia di andare disperso, quello degli archivi fotografici
italiani. L'idea & quella di creare prima un grande contenitore fisico, poi digitale,
dove saranno raccolte le immagini che raccontano la storia del nostro Paese at-
traverso l'industria, il design, I'architettura, la moda, la manifattura e il cibo. Un
gigantesco forziere per mettere al sicuro la memoria dell'ltalia da tramandare alle
generazioni future, sia rendendo il catalogo disponibile alla consultazione pubbli-
ca, sia attraverso percorsi espositivi studiati ad hoc. L'esito finale di questo pro-
getto sara la realizzazione di una mostra curata da Celant che si terra a dicembre
2018 in Triennale.

© Giovanni Gastel, Chopard
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Fotografia analogica
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Come nasce la tua passione per la fotografia? A quando risale il tuo primo
scatto?

Ho incominciato presto, mio padre era un grafico pubblicitario e art director
e in effetti quello sembrava il mio destino, ma I"'Umanitaria - la scuola che ho fre-
quentato a Milano verso la meta degli anni Settanta - prevedeva anche un indirizzo
fotografico che mi ha immediatamente conquistato.

Quali sono stati i maestri a cui hai guardato e che, in qualche modo, rappre-
sentano le radici del tuo essere fotografo e del tuo stile?

Sicuramente William Klein (specie all’inizio), Ugo Mulas, Avedon, Duane Mi-
chels, Lee Friedlander, ma anche fotografi meno noti come Bill Owens ed Edward
Quinn che mi hanno molto ispirato nel corso della mia carriera. La lista delle mie
“ispirazioni” & il tema e il contenuto di una mia “fortunata” conferenza che porto
in giro da qualche anno in varie sedi e istituzioni italiane, dove racconto come i
grandi autori hanno, nel tempo, influito sulle mie immagini.

Quanto é importante per un artista ricercare il proprio stile e la propria cifra
espressiva? Perché?

Accettare sé stessi, la propria storia, il proprio DNA visivo sono le condizioni
alla base della capacita di un artista di esprimersi in modo compiuto e originale.

Se ti chiedessi chi sono oggi i due fotografi piu interessanti del panorama
italiano, chi sceglieresti?

Sicuramente Jacopo Benassi e Mattia Balsamini: due autori che stimo molto. ||
primo & molto raw, tutto istinto e flash diretto; il secondo al contrario & tutta testa,
chirurgico nella sua freddezza. A loro ho commissionato, come curatore, Lei non
sa chi sono io, una mostra sulla realta contemporanea della moda italiana che si &
tenuta recentemente alla Leica Galerie di Milano.

In un’intervista hai dichiarato: “Per fotografare bene devi soffrire. La sof-
ferenza é cio che da profondita al suono”. Ci spiegheresti il significato di
quest’affermazione?

Sapersi esprimere con un linguaggio espressivo compiuto € un’operazione
che necessita un grande lavoro introspettivo. E questo raramente avviene senza
pagare un prezzo di sofferenza.

Ti sei appassionato alla fotografia molto presto e da quel momento non hai
mai interrotto la tua attivita. Come sei riuscito a mantenere questa costanza?
Ci sono casi in cui 'impulso creativo subisce dei rallentamenti?

Certamente. Una carriera lunga si nutre inevitabilmente di alti e bassi, di grandi
dubbi e momenti di grande euforia creativa.
Guai se non fosse cosi! E molto importante per non invecchiare creativamente
sapersi mettere sempre in discussione, essere molto esigenti con sé stessi e non
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cadere nella consuetudine.
[l mio motto &: Imparare, sempre.

In te coesistono piu anime. Sei reporter, ritrattista, fotografo di moda e art
director. Quale prevale e in che misura?

In realta io ho un’anima sola, quella del fotografo.
Oggi c’é questo bisogno di etichettare la fotografia e comprimerla in ambiti e
schemi facilmente comprensibili, elementari. Personalmente a mio giudizio quello
che fa la differenza e che realmente conta ¢ il mio occhio e la mia visione, qualsiasi
sia 'oggetto o il soggetto della mia immagine.

Hai iniziato la tua carriera documentando le tensioni sociali e politiche degli
anni Settanta. Celebre é la fotografia, diventata poi un’icona di quegli anni,
scattata il 14 maggio 1974 alla Palazzina Liberty di Milano durante i festeg-
giamenti della vittoria del “No” al referendum sull’abrogazione della legge sul
divorzio. Tale scatto raffigura una giovane diciottenne sorridente sulle spalle
di un ragazzo, il pugno chiuso verso il cielo mentre cercava di stare in equili-
brio. Giovannina si & riconosciuta dopo anni nel tuo scatto e ti ha contattato.
Ci racconteresti com’e stato ritrovarsi?

E stata una grande emozione per tutti e due. Per pili di quarant’anni lei & stata
per me “la ragazzina” e oggi ha un nome: Giovanninal
Siamo coetanei, abbiamo percorsi di vita molto diversi, ma qualcosa di quel gior-
no rimarra sempre dentro di noi, indelebile, fissato ormai anche oltre noi stessi dal
potere storicizzante della fotografia.

Da foto-reporter a ritrattista fino a fotografo di moda. Cosa ti ha spinto ad
avvicinarti a quest’ultimo mondo cosi elitario?

La moda I’ho sempre frequentata, con risultati e ambizioni diversi a seconda
delle epoche e dei momenti personali. All'inizio un po’ snobbandola, poi, dalla
meta degli anni Novanta ho cominciato a crederci veramente e sono riuscito fi-
nalmente a vedere la moda come un vasto e promettente territorio creativo dove
potermi esprimere.

Nel 2016 pubblichi Seduction of Photography, un libro che indaga le dinami-
che di potere e seduzione insite nell’agire del fotografare e del farsi fotogra-
fare. Cosa significa per te “seduzione”?

Sedurre € un atto teatrale, una recita, un gioco delle parti. Seduction of Photo-
graphy indaga proprio le dinamiche seduttive tra fotografo e soggetto, in un conti-
nuo scambio di punti di vista e di ruoli. La mia tesi € che, oggi, fotografare & I'atto
piu seducente che puoi compiere.

Credi che I'avvento degli smartpbone — con le loro fotocamere sempre piu
sviluppate - abbia cambiato il modo di intendere la fotografia?
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Toni Thorimbert, Manifestazione per il divorzio, Palazzina Liberty, Milano, 1974

63



Sicuramente I'avvento degli smariphone ha contribuito a portare la fotografia ad
un livello di pratica di massa, una realta nuova ancora da decifrare. Vero € che,
ancora oggi, le grandi immagini, quelle capaci di sorprenderci, interrogarci e farci
riflettere vengono scattate da persone, artisti o fotografi che nell’agire fotografico
mettono in pratica la loro massima energia comunicativa.

Hai collaborato e tuttora collabori con importanti gallerie, fiere e istituzioni
culturali. Qual & il tuo rapporto con il mercato dell’arte? Quanto valgono le
tue opere?

Sono un fotografo professionista che da sempre ha sviluppato un approc-
cio autoriale alla fotografia. Il mercato dell’arte, il collezionismo e le foto vendute
come “oggetti d’arte” in galleria sono una realta ancora abbastanza nuova per me,
un ambito che cerco di affrontare con la necessaria cautela e umilta.

Fino al 7 giugno 2018 il tuo studio ha ospitato il laboratorio creativo di fo-
tografia di moda - Thorimbert Fashion Experience — all’interno della Leica
Akademie. Una delle lezioni che hai tenuto é stata “La moda ¢ in continuo
movimento”. Ci sveleresti come riesci a ricreare attraverso il movimento e la
posa, la massima espressivita dell’abito di moda?

Bisogna Amare la moda, saper riconoscere il potenziale espressivo di un abito
€ sicuramente la base di partenza necessaria per saperla interpretare. Idee sem-
plici e chiare, il non accontentarsi mai, fanno sicuramente la differenza.
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Come nasce la tua passione per la fotografia? A quando risale il tuo primo
scatto?

Credo fosse il 1985 e la prima fotografia che ho scattato fu durante una gita
scolastica a Parigi, al cimitero di Pere-Lachaise. Rappresenta la tomba di Jim Mor-
rison ricoperta di scritte, tulipani e lattine. Vendetti la foto tra gli studenti della
scuola e fu il mio primo business. Emozionante capire di poter guadagnare facen-
do cid che mi piaceval! Da quello scatto vennero poi realizzate delle cartoline che
ancora oggi mi capita di trovare in giro.

Hai iniziato a fotografare nei backstage di teatro, cosa ti ha spinto poi ad
avvicinarti al mondo della fotografia di moda?

Ho iniziato ad avvicinarmi al mondo della fotografia di danza e teatro a Cre-
mona, ma non era in grado di darmi quel respiro internazionale che da sempre
mi affascinava e cosi sono arrivato a fotografare il mondo della moda a Milano
negli anni Novanta, proprio sul finire dell’Eta dell’Oro per la moda italiana. Sono
riuscito a vivere da vicino I’'Era delle grandi top model che dominavano il mondo
dei media.

Quali sono stati i maestri a cui hai guardato e che, in qualche modo, rappre-
sentano le radici del tuo essere fotografo e del tuo stile?

Ho amato Herb Ritts per la sua capacita di cogliere ’anima; Peter Lindbergh
per il suo bianco e nero nel deserto; Helmut Newton per il suo erotismo; Richard
Avedon per la sua eleganza; Bruce Weber per lo storytelling; Irving Penn per la sua
perfezione e Sebastiao Salgado per i racconti di vita.

Se ti chiedessi chi sono oggi i tre fotografi piu interessanti del panorama
italiano, chi sceglieresti?

Penso senz’altro a Daniele Tamagni, fotografo milanese mancato da poco,
noto soprattutto per lo straordinario reportage sul movimento dandy di una co-
munita di Sapeurs congolesi. Poi Paolo Pellegrin, Cristina de Middel (anche se
spagnola) per The Afronauts e Luca Locatelli.

Hai lavorato in tutto il mondo e ritratto personaggi di fama nazionale e inter-
nazionale, tra cui Donatella Versace, Bella Hadid, Anna Hathaway, Leo Messi,
Bianca Balti, Milla Jovovich, Tony Servillo, Alessandro Gassman...etc.

Ci racconteresti un aneddoto che ti ha particolarmente colpito?

Sul set con Tony Servillo, che da sempre ammiro moltissimo, ero molto preoc-
cupato perché mi era stato descritto come persona dal carattere particolarmente
difficile; con lui sono riuscito a creare da subito una grande empatia ricordando la
figura di un grande attore conosciuto e stimato da entrambi, Giulio Bosetti.
Ricordo con piacere 'incontro con Marcello Mastroianni a Venezia: ero stato man-
dato da un importante giornale, ma lui mi fermo e mi disse che i giornali erano “tut-
ti di merda”. Mi portd con sé a mangiare in un lurido bacaro veneziano. Il giorno
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dopo mi accolse in camerino fingendo di piangere perché non voleva che usassi
le foto che gli avevo scattato per strada il giorno prima. In cambio del favore mi
autografd un poster che ancora oggi posseggo.

Vanti diverse collaborazioni con aziende come Samsung, Rai Cinema e Mi-
crosoft, qual é il tuo rapporto con questo contesto?

Con queste aziende ho instaurato un rapporto di grande stima e partnership
con beneficio reciproco. Ho avuto il privilegio di incontrare ottimi interlocutori in
grado di apprezzare e di valorizzare la mia creativita e il modo in cui lavoro.

In queste aziende ho trovato persone illuminate che mi hanno lasciato grande
liberta di movimento e di interpretazione per i progetti che abbiamo condiviso.

Hai realizzato diversi progetti a scopo benefico come quello su Haiti per la
Fondazione Francesca Rava N.P.H. Italia Onlus e un altro con Rai Cinema per
la realizzazione di una sala cinema all’interno del Policlinico Gemelli di Roma.
Quale tra questi progetti ti &€ rimasto maggiormente impresso? Perché?

Amo fare qualcosa di concreto per la comunita, da un significato profondo al
mio lavoro e mi fa stare bene. Ho amato tutti i progetti che ho realizzato, ma il rap-
porto che mi lega ad Haiti, dove sono arrivato per la prima volta nel 2008 proprio
grazie alla Fondazione Francesca Rava NPH ltalia Onlus, € fondamentale nella
mia vita e nel mio percorso artistico e fotografico. L'incontro (o piu propriamente
lo scontro, almeno in fase iniziale) con la dura realta dell’isola € stato per me un
fortissimo stimolo, a livello umano e creativo. Torno sull’isola quasi ogni anno.
La vitalita e la gioia dei bambini sono tra i soggetti che preferisco ritrarre. Sono
affascinato dai loro sorrisi, dalla loro spontaneita e carica vitale, che emergono
nonostante le precarie situazioni in cui vivono.

Hai collaborato e tuttora collabori con importanti gallerie e fiere. Qual & il tuo
rapporto con il mercato dell’arte? Quanto valgono le tue opere?

E difficile stabilire con esattezza il valore di un’opera. Suggerisco per le mie
fotografie prezzi ‘politici’ che vanno dai €200 ai €500 se sono finalizzate alla rac-
colta fondi per progetti benefici di aiuto concreto; negli altri casi i costi variano dai
€2.000 ai €5.000 in tiratura limitata di 5 esemplari. Per le immagini legate a pro-
getti su commissione la quotazione & variabile e viene calcolata in base a diversi
elementi.

Personalmente amo molto la possibilita di creare pezzi unici, per i quali risulta
difficile stabilire una quotazione.

Esiste ancora, secondo te, una distinzione tra Arte e Fotografia?

La fotografia & arte. Credo si debba piu propriamente parlare di ‘Arte e Fo-
tografia libere’, prive di vincoli e restrizioni a livello creativo, quindi lontane da
qualsiasi tipo di dinamica commerciale. Poi, diciamolo: tutto € arte quando € una
manifestazione di liberta e bellezza. Nel mio caso, la fotografia e il video sono
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solo supporti per veicolarle. Ogni singolo momento della vita pud essere arte: uno
sguardo, una sensazione, un’emozione.

Progetti per il futuro?

Senz’altro fare altri viaggi di scoperta: la fotografia di reportage mi permette
infatti di conoscere e di fare conoscere qualcosa di nuovo per me e per il pubblico,
dandomi la possibilita e la percezione di contribuire ad una pagina di storia.
Inoltre mi piacerebbe dedicarmi a progetti che prevedano la contaminazione della
fotografia con altre forme artistiche, ad esempio la calligrafia, la pittura o I'utilizzo
di supporti particolari, finalizzati alla realizzazione di esemplari unici, che racchiu-
dano in questa unicita il proprio valore e dai quali sara poi difficile separarmi.

Non escludo la collaborazione con altri artisti, mi piace lo scambio creativo.
Vorrei poi incontrare e conoscere altre migliaia di persone, perché & di questo che
mi nutro per la mia arte: I'animo umano & sempre stupefacente e ricco di spunti
€ ispirazioni.

Stefano Guindani interpreta GIOPAGANI
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Parigi nel secolo scorso Casa N.PH. Kenscoff, Haiti
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Come nasce la tua passione per la fotografia? A quando risale il tuo primo
scatto?

Sin da bambino ho sempre avuto un rapporto stretto con I’Arte, giocavo ad
imitare i grandi maestri della pittura e poi li esponevo in strada durante il Festival
dei Due Mondi a Spoleto. In eta adolescenziale ho preso in mano la Minolta anni
Settanta di mio padre con la sua elegantissima valigetta in pelle marrone e da quel
momento non ho piu smesso di catturare porzioni di mondo.

Quali sono stati i maestri a cui ha guardato e che, in qualche modo, rappre-
sentano le radici del tuo essere fotografo e del tuo stile?

Ho iniziato a conoscere i fotografi attraverso le poche riviste italiane del setto-
re, e ovviamente non potevano mancare nomi come Henri Cartier-Bresson, Luigi
Ghirri o Gabriele Basilico. Devo dire che il mio preponderante interesse € sempre
stato per la pittura, dal 1500 sino ai contemporanei, portandomi ad esplorare in
seguito fotografi con un approccio meno fotografico in senso stretto. Sicuramente
artisti come Jeff Wall, Gregory Crewdson e Vik Muniz sono esempi importanti da
cui ho attinto senza pero subirne I'influenza.

Se ti chiedessi chi sono oggi i tre fotografi piu interessanti del panorama
italiano, chi sceglieresti?

E una domanda a cui non riesco a rispondere facilmente essendo orientato
maggiormente in ambito internazionale. Posso dire che apprezzo molto il lavoro di
Paolo Ventura, Lorenzo Vitturi e Paolo Gioli.

Sappiamo che ti sei laureato in legge, una realta lontana da quella in cui la-
vori oggi. Come sei arrivato al mondo della fotografia?

Mentre portavo avanti con fatica i miei studi in legge, parallelamente frequen-
tavo scuole e workshop di fotografia in Italia e Spagna sentendo I’esigenza di
fuggire verso altri lidi.

Nelle serie Heroes - esposta in occasione del MIA Photo Fair di quest’anno - i
protagonisti dei tuoi scatti fanno il pane, tagliano la stoffa, servono frutta e
verdura, vendono cappelli, coltelli e farfalle. Ci spiegheresti com’e nato que-
sto progetto e qual é il messaggio che vuoi trasmettere?

Heroes € un progetto fotografico sulle piccole botteghe di artigiani e commer-
cianti che da generazioni tramandano il proprio mestiere e caratterizzano il pae-
saggio urbano. Nell’Era 2.0, a seguito del nuovo assetto economico e sociale, solo
alcuni di questi luoghi resistono come veri e propri Eroi.

| tuoi Eroi sono persone ordinarie e allo stesso tempo formidabili, che di-
fendono il proprio piccolo regno di bottega storica resistendo alla modernita.
Come ti poni nei confronti di quest’ultima?

La modernita e il progresso segnano la necessaria evoluzione dell’'uomo verso
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una maggior consapevolezza di Sé e dell’Universo. Credo allo stesso tempo che
il legame con il passato non debba mai spezzarsi per poter poi costruire un futuro
solido e coerente.

Durante il progetto Heroes, MarguttaVia - storica via romana celebre per
le sue botteghe storiche e gallerie e testimone della memoria del cinema
internazionale con la Dolce Vita di Fellini - c’é un episodio che ti & rimasto
particolarmente impresso e che ci vuoi raccontare?

Piu che un episodio, porto con me un’esperienza unica che mi ha permesso
di vivere e di coinvolgere un’intera via con i suoi abitanti, dando vita a un clima di
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solidarieta e comunione.

Qual é Popera, o la serie a cui sei maggiormente legato? Perché?
Sicuramente Gastone; un luogo fuori dal tempo, un formidabile interlocutore, il
mio primo Hero.

Hai collaborato e tuttora collabori con importanti gallerie e fiere. Qual é il tuo
rapporto con il mercato dell’arte? Quanto valgono le tue opere?

Sono fiero di far parte del mercato dell’Arte, questo fa di me un Artista richie-
sto e apprezzato dai collezionisti, permettendomi di vivere la mia passione. | miei
prezzi sono in continua evoluzione in base ai traguardi raggiunti nel tempo e con-
sultabili nei siti dedicati al mercato dell’Arte.

Esiste ancora, secondo te, una distinzione tra Arte e Fotografia?
Credo che ogni manifestazione della creativita e dell’ingegno, a prescindere
dal tipo di applicazione o pratica, sia degna di essere chiamata Arte.

Progetti per il futuro?
Continuare a sognare.

© Francesco Pergolesi, Gastone, Macerata, 2013
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Fotografia e video digitale

Come nasce la tua passione per la fotografia? A quando risale il tuo primo
scatto?

Ho sviluppato la passione per le immagini fin da bambino. Gia in tenera eta mi

dilettavo con il disegno artistico, poi crescendo con macchine fotografiche e con
le prime videocamere digitali. Ricordo ad 8 o 9 anni la mia prima macchina foto-
grafica, o meglio, quella che rubavo a papa, una Olympus OM-2 con cui mi diver-
tivo a fotografare un po' di tutto anche se all'epoca non avevo idea della tecnica.
Per me era prima di tutto una sperimentazione creativa. Mi piaceva in particolare
ritrarre la natura e amavo soprattutto il bianco e nero. Poi, alle medie, come com-
pito delle vacanze estive il mio insegnante di educazione artistica ci aveva chiesto
di interpretare le quattro stagioni ed io avevo scattato dei ritratti a colori a delle
amiche trasfigurando i loro visi con I'uso di elementi naturali (rami, foglie, fiori) e di
tessuti colorati. Il progetto era piaciuto molto.
Ma forse il ricordo piu peculiare risale a quando avevo gia 14 anni: durante una va-
canza in Canada con la mia famiglia, ho visto per la prima volta un orso in liberta.
Mi sono immediatamente scaraventato giu dalla macchina e ho scattato 24 pose
in 24 secondi. Troppo lontano e tutte mosse. |l desiderio di raccontare la natura e
immortalarla era talmente incontrollabile da risultare in un tentativo catastrofico.
Tuttavia mi ha incentivato a riprovare, fino ad aggiustare il tiro. Mi sono detto: "Se
mai rivedro un orso, prima lo osservero poi scattero”. Beh, orsi non ne ho piu visti, in
compenso pero ho iniziato ad osservare, piu che guardare e... a focalizzare.

Quali sono stati i maestri a cui hai guardato e che, in qualche modo, rappre-
sentano le radici del tuo essere fotografo e del tuo stile?

Non sono certo che la mia ispirazione derivi solo dai grandi maestri della fo-

tografia. In parte si, ma non del tutto. Mi spiego. Mia madre & un'artista (pittrice e
scultrice) e sono cresciuto tra disegni delle sue sculture, dipinti ad olio e acquerelli
da cui ho assorbito sicuramente il senso della luce, del colore e delle proporzioni.
Mio padre & sempre stato appassionato di fotografia (non dal punto di vista tecni-
co ma sicuramente artistico), grande amante della natura e dei viaggi. Da piccolo,
prendevo spunto dalla creativita dei miei genitori. In casa non mancavano mai libri,
cataloghi d'arte e riviste come National Geographic, Airone, Meridiani Montagne
e poi Epoca con gli scatti delle avventure di Walter Bonatti. Da ragazzo, immagi-
navo spesso come potessero essere i luoghi descritti nei libri che amavo come ad
esempio Endurance di Sir Shackelton (di cui in effetti ho potuto ammirare anche
gli scatti di Frank Hurley), oppure nei racconti di London, Hemingway, Chatwin,
Quilici.
Poi crescendo, e tutt'ora lo faccio, ho certamente iniziato ad imparare dai grandi
maestri della fotografia (Bresson, Capa, Doisneau, Erwitt, Salgado, McCurry, Ghir-
ri, Sella, Berengo Gardin) ma anche dai grandi maestri della pittura, in particolare
del Romanticismo, come ad esempio Friedrich e Turner.

Se ti chiedessi chi sono oggi i tre fotografi piu interessanti del panorama
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italiano, chi sceglieresti?

Difficile rispondere perché a mio avviso il panorama italiano offre diversi talenti.
Se devo scegliere solo tre nomi, sicuramente, ad oggi, seguo con ammirazione il
lavoro di: Paolo Pellegrin, Stefano Unterthiner e Giorgio Galimberti.

Dopo la laurea in Economia e Commercio, sei volato in America per spe-
cializzarti in Marketing e Comunicazione. Cosa ti ha spinto ad abbandonare
un percorso cosi ordinario, per girare il mondo, zaino in spalla e macchina
fotografica alla mano?

A 22 anni dopo la laurea, avevo una gran voglia di sperimentare una realta
diversa da quella che conoscevo. Sono partito alla volta di Boston per frequentare
un Master in Marketing e Comunicazione, poi mi sono trasferito a New York, dove
ho lavorato due anni per Campari. E stata un'esperienza bellissima, che ha contri-
buito molto alla mia formazione.

Allo scadere del mio visto americano, dopo quasi tre anni, ho deciso di tornare in
Italia. Prima di lasciare definitivamente gli Stati Uniti, ho preso in affitto una mac-
china a Denver con una coppia di amici e ho attraversato tutto il West americano,
fino a San Francisco. Ne € emerso un reportage di viaggio che rappresenta il mio
primo progetto fotografico “compiuto”, che ho gia esposto a Milano in diverse
occasioni (Galleria Ghizzoni 2013 e 2017, Spazio Farini 2015); una selezione di
questo lavoro & attualmente visibile da Zakuro, in via Vincenzo Monti a Milano.
Tornato in ltalia ho lavorato per cinque anni per una grande agenzia pubblicitaria
leader nel settore. Mi occupavo di gestire i progetti creativi dal punto di vista orga-
nizzativo e manageriale. Ad un certo punto, ho cominciato a rendermi conto che
volevo passare dall'altra parte della barricata e occuparmi in prima persona della
parte creativa del lavoro. Intuivo che avrei potuto fare meglio di quello che stavo
facendo. Da qui, la decisione nel 2012 di intraprendere la carriera di fotografo indi-
pendente. E stato un grande salto nel vuoto. Devo ammettere che il mio percorso
di studi e le esperienze nel marketing e nella pubblicita mi hanno insegnato molto
e mi aiutano tuttora nella gestione del mio lavoro, dandomi quella concretezza
e praticita che forse un'Accademia d'arte non riesce a trasmettere nella stessa
misura.

Quando hai riconosciuto il valore potenziale delle tue foto?

Direi quando ho iniziato ad avere apprezzamenti e richieste di persone inte-
ressate a comprare o ad esporre. Ma questo € accaduto solo quando ho deciso
di mettermi veramente in gioco. Prima relegavo la fotografia a una dimensione
privata, non pubblica.

Protagonista dei tuoi scatti & senza dubbio la natura e la sua immensita. Qual
€ il rapporto che hai con essa?

L'essere nella natura € sempre stata per me un'abitudine e, col tempo, € di-
ventata una necessita. Vivo a Milano per esigenze lavorative ma quando voglio
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veramente “ricaricare le batterie”, ho bisogno di immergermi nella natura e penso
che sia I'unico modo per tirare fuori delle buone storie. Bisogna immergersi com-
pletamente in cid che si fa per far emergere il meglio. All'inizio della mia carriera mi
e stato detto che non entravo abbastanza nel soggetto, non mi sporcavo le mani.
Ho capito allora che il migliore scatto lo fai durante una tempesta, quando tutti si
rifugiano: quello & il momento esatto in cui devi essere presente. Cosi € stato per
Bufera, ma anche per molti scatti fatti durante la spedizione sull'Aconcagua, dove
il solo camminare era una fatica, figuriamoci fare fotografie.

Comunque anche in questo caso credo abbia giocato un grande ruolo la mia
famiglia. Sono cresciuto a Milano, ma durante la mia infanzia ho avuto la fortuna
di viaggiare molto con i miei genitori, ovviamente il piu delle volte in luoghi isolati
e selvaggi. Fin da piccolissimo poi, mio padre mi ha insegnato a conoscere e ad
amare la montagna. Ho imparato a sciare ad Alagna a soli tre anni, in un'epoca
in cui la maggior parte delle piste da sci non erano battute e il free-ride non era di
moda. Tutti i fine settimana della mia infanzia e prima adolescenza li ho passati a
sciare con lo sci-club di Alagna. Ho sempre praticato sci, snowboard e telemark
in modo agonistico (anche se non competitivo), e poi crescendo mi sono dedicato
all'arrampicata sportiva e all'alpinismo. Cosi ho iniziato a fare amicizia con guide
alpine con cui giravo per le montagne sopra casa e mi sono ritrovato a raccontare
le loro storie, all'inizio sulle grandi vie classiche del Monte Rosa (Cresta Signal,

Niccolo Aiazzi, Bufera # 1 - Cresta Sella, Monte Rosa, 2017, Stampa giclée, 55x75 cm, Esemplare 1/7.
Edizione 7 esemplari + 1/2 p.a.
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punta Dufour, i Lyskamm, il Corno Nero, la punta Vincent, la punta Parrot), suc-
cessivamente in giro per le Alpi e poi un po' in giro per il mondo. Questo mi ha
permesso di farmi il curriculum necessario per avvicinarmi al mondo dell'alpinismo
professionale e degli sport estremi, e di lavorare per alpinisti e atleti professionisti
come Michele Cucchi (alpinista e guida alpina), Jeff Glasbrenner (atleta para-olim-
pico della nazionale americana), Luca Colli (atleta, progetto Seven Summits), Son-
dre Amdahl (runner professionista Gore EU) e Tommy Chen (runner professionista
North Face Korea). In questo modo provo a far convergere nel mio lavoro tutte le
mie grandi passioni, cercando di occuparmi principalmente di progetti legati alla
natura in generale.

Hai scalato le Alpi, il Kilimangiaro, ’Aconcagua, hai visitato la Nuova Zelanda
e la Patagonia. Ci racconteresti un episodio che hai vissuto durante uno dei
tuoi viaggi?

Ogni spedizione nasconde in realta delle grandi incognite. Nella natura sel-
vaggia, in montagna come in mare, troppi fattori prescindono dal nostro controllo.
Siamo noi che dobbiamo adattarci agli eventi e fare buon viso a cattivo gioco. Co-
mungque, anche se la storia non finisce nel modo in cui ci si aspetta che debba fini-
re, questo non vuol dire che sia necessariamente una brutta storia da raccontare.
In Nuova Zelanda per esempio, I'obbiettivo di Luca Colli era di scalare il Mount
Cook, la montagna piu alta del paese. Tuttavia, dopo un trekking di avvicinamento,
arrivati alle pendici del ghiacciaio, ci siamo dovuti arrendere all'evidenza: le con-
dizioni meteorologiche rendevano I'ascesa troppo pericolosa. Si decise allora di
scalare un'altra montagna piu fattibile in quel frangente, il Mount Aspiring, il Cervi-
no della Nuova Zelanda. Da un tentativo andato a vuoto, scaturi una nuova e ine-
dita opportunita che mi permise comunque di realizzare un bellissimo reportage.

La presenza dell’'uomo nei tuoi scatti & spesso solo evocata. Qual & il mes-
saggio che vuoi trasmettere?

Laddove nei miei scatti la figura umana & presente, rappresenta |'umanita in
generale. Non & mai (o quasi mai) un individuo riconoscibile.
Ne La vetta del Dente del Gigante (Monte Bianco, 2015), I'uomo - apparentemente -
€ rappresentato come un dominatore: ha raggiunto la cima, ha vinto la montagna.
Tuttavia, la sua supremazia & fragile e precaria: 'alpinista sembra in bilico sull'esi-
gua cima rocciosa e all'orizzonte si addensano gia fosche nubi.
In Wanderer (Acongagua, 2015), la figura umana € in primo piano e scruta |'oriz-
zonte ghiacciato: non sa cosa gli riserva il futuro.
In Tra i ghiacchi (Piz Palu, Engadina, 2016), gli alpinisti rappresentano I'unita di
misura dello spazio. Quello che colpisce € la loro piccolezza; il segno del loro
passaggio € un esile filo paragonato all'immensita del ghiacciaio, nelle cui stratifi-
cazioni & conservata la memoria della storia della Terra.
Il trittico Bufera (Cresta Sella, Monte Rosa, 2017) riassume questa visione del rap-
porto dell'uomo con la natura: I'uomo arriva con incedere da dominatore ma non
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si accorge che il suo passaggio lascia solo un segno fatuo, che dura lo spazio di
pochi attimi, prima che la natura lo cancelli e riprenda il sopravvento.

Qual e lo scatto a cui sei maggiormente affezionato? Perché?

Ogni scatto rappresenta una storia e mi € molto difficile individuarne uno in
particolare. Certamente Vetta del Dente del Gigante (Monte Bianco, 2015) ha per
me un significato particolare. E una foto che ha sempre avuto un grande riscontro
di pubblico ed & divenuta un po' un'icona rappresentativa del mio lavoro e del mio
stile. Inoltre, nel marzo scorso, ha vinto la Menzione d'Onore della XXVIII edizio-
ne del Memorial Maria Luisa International Mountain, Nature and Adventure Photo
Contest nella sezione “alpinismo”.

Hai collaborato e tuttora collabori con importanti gallerie e fiere. Qual & il tuo
rapporto con il mercato dell’arte? Quanto valgono le tue opere?

Il mercato dell'arte non rappresenta la mia principale fonte di lavoro. Credo
pero che le fiere e le mostre in gallerie private e pubbliche siano una grande oc-
casione di visibilita e un buon banco di prova per valutare il riscontro del pubblico
rispetto al mio lavoro.

Nell'inverno 2017-2018, ho avuto la bella opportunita di esporre al Museo del Pa-
esaggio di Verbania insieme a Giorgio Majno. E stata una bellissima esperienza in
una cornice prestigiosa. Il mio lavoro e quello di Giorgio erano allestiti molto bene
e creavano una bella sinergia. La mostra ha avuto numerose recensioni positive,
tanto che la direzione del Museo ha poi deciso di prolungarla.

Le fiere, invece, rappresentano un'occasione di incontro e di confronto con artisti,
fotografi, galleristi ed operatori del settore. Ho partecipato alle ultime tre edizioni
del MIA Photo Fair e sono rimasto molto soddisfatto. Attualmente le mie opere
sono quotate dai € 1.300 in su.

Esiste ancora, secondo te, una distinzione tra Arte e Fotografia?
Assolutamente no. Il sovvertimento, avvenuto nel Novecento, delle classiche

categorie di riferimento dell'arte, ha permesso alla fotografia e anche al video di

rientrare a pieno titolo tra i mezzi di espressione artistica ormai riconosciuti.

Da qualche settimana sei diventato Brand Ambassador Olympus Italia. Cosa
significa per te questo importante riconoscimento? Ci racconteresti com’e
andata?

Essere apprezzato e riconosciuto per il proprio lavoro fa molto piacere. In que-
sto caso ricevere anche il sostegno concreto di un marchio di prestigio come
Olympus Italia mi rende ancora piu determinato a continuare il mio percorso di
fotografo e video maker.

Ho conosciuto Umberto Pirera (Consigliere Delegato di Polyphoto Spa - Olympus
Italia) durante il MIA Photo Fair di quest'anno e avendo apprezzato la mia mostra
mi ha invitato da lui in ufficio per parlare di possibili progetti e sponsorizzazioni.
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Caso vuole che proprio in quel periodo stavo portando avanti un progetto per-
sonale sulla Haute Route, Chamonix - Zermatt; progetto che ha molto interes-
sato Umberto ed il suo team marketing fin da subito decidendo di sostenermi e
dandomi I'opportunita di utilizzare (meglio dire provare) il loro materiale tecnico
fotografico. Materiale che ho messo a dura prova e con il quale mi sono trovato
benissimo visto che la Haute Route Chamonix a Zermatt & un percorso alpinistico
tracciato dai membri dell'Alpine Club inglese nella meta del XIX secolo e prevede
circa 7 giorni di traversata (se percorso con gli sci ) in ambienti di alta montagna,
coprendo una distanza di 180 km dalla valle di Chamonix, al cospetto del Monte
Bianco, a Zermatt, di fronte al Cervino. lo e i miei compagni |I'abbiamo percorsa
in 5 giorni a causa di un forte tempesta che ci ha visto costretti ad anticipare due
tappe in un solo giorno, per riuscire ad evitare il maltempo, attraversando 5 passi
di alta montagna, percorrendo 2300 m di dislivello.

Circa 38 km, per 14 ore di marcia. Una grande impresa per me e i miei compagni
ed un grande orgoglio personale, oltre che un reportage fotografico di cui sono
molto orgoglioso e che mi lascia ben sperare che I'appena nato sodalizio tra me
ed Olympus Italia durera a lungo.

Progetti per il futuro?

Il 13 luglio si inaugura la mostra RAM Sarteano, mostra-premio che ho vinto
al MIA Photo Fair 2018. Le mie fotografie saranno allestite nell'ultimo piano del
Castello di Sarteano (Siena).

Da meta luglio a meta agosto sard in Ladakh per girare un documentario per la
Radio-televisione Svizzera Italiana.

A novembre (to be confirmed) sard nuovamente in Nepal per filmare la seconda
parte del documentario Light of Makali.

Nell'inverno 2018-19 partira il progetto Giardini d'inverno, in collaborazione con il
Museo del Paesaggio di Verbania: una campagna fotografica della durata di due
anni, volta a documentare i giardini storici del Lago Maggiore. Una selezione del
materiale realizzato verra presentata in una mostra al Museo del Paesaggio nel
2020-21.

E in corso di progettazione anche una nuova edizione, con ampliamenti e modi-
fiche, del libro fotografico da me realizzato sull'lsola dei Cipressi del Lago di Pu-
siano (Niccold Aiazzi, L'Isola dei Cipressi, Edizioni |l Caproncino, Milano 2017, - to
be confirmed).

Niccolo Aiazzi, Vetta del Dente, 2015, Stampa giclee, 55x75 cm. Esemplare 3/7.
Edizione 7 esemplari + 1/2 p.a.
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Niccolo Aiazzi, Plaza Canada, Campo 1, Aconcagua, 2015, Stampa giclee, 55x75 cm. Esemplare 2/7.
Edizione 7 esemplari + 2 p.a.
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Credits: Gianpiero Fanuli
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Come nasce la tua passione per la fotografia? A quando risale il tuo primo
scatto?

Ho sempre avuto una grande passione per I'immagine che ad un certo pun-
to si & naturalmente espressa attraverso la fotografia, probabilmente a me piu
congeniale. Il mio primo scatto, quello che mi ha fatto intuire o pensare di con-
tinuare a fotografare, & stato a Perugia, a Fontivegge. Mi annoiavo quel gior-
no, cosi andai in un vecchio negozio di fotografia che aveva una Polaroid 600
One Step con tre cariche all’interno. Andai a Fontivegge, il centro direzionale,
e iniziai a scattare figure che passeggiavano tra le quinte, quasi di cartone, di
quell’architettura anni Ottanta di Aldo Rossi. Mi piaceva e mi divertivo, cosi ho
continuato a farlo.

Quali sono stati i maestri a cui hai guardato e che, in qualche modo, rappre-
sentano le radici del tuo essere fotografo e del tuo stile?

Mi piace pensare che faccio il fotografo anche per comprare i libri degli altri.
Nel tempo, a partire da quando studiavo a Roma ho iniziato a collezionare libri
di fotografia. Tra le figure che mi hanno ispirato ci sono sicuramente Savinio, le
soggettive strette e stranianti di Antonioni, il cinema di genere degli anni Settanta
e Ottanta italiano dei Corbucci, Fellini, Ferreri. Nella Fotografia trovo piu vicini al
mio sentire Franco Fontana, Art Kane, Ralph Gibson e Hideki Fuijii.

Se ti chiedessi chi sono oggi i tre fotografi piu interessanti del panorama
italiano, chi sceglieresti?

Seguo e mi piacciono i lavori di Jacopo Benassi (specialmente i ritratti), Anna
di Prospero e Tiziano Doria.

Nella serie ‘Gentlemen take polaroids’ - esposta in occasione del MIA Photo
Fair di quest’anno - protagonista & il nudo femminile. Colpisce il modo in cui
riesce ad entrare in quest’universo, con grande delicatezza e rispetto. Come
nasce questo progetto e qual é il messaggio che vuoi trasmettere?

Questo lavoro nasce da istantanee private, Polaroid che anni fa, in maniera
leggera e disimpegnata, iniziai a scattare ad amiche o ex compagne con cui si
giocava in quel momento. Successivamente ho pensato che quello che era nato
semplice e per spirito ludico, potesse trasformarsi in un progetto artistico.

Hai affermato che i tuoi scatti “ricercano le sottili relazioni plastiche tra
l’'uomo e il palcoscenico urbano”. Ci spieghersti questa affermazione?

In realta cido che mi guida sono le atmosfere ma anche la superficie e i volumi
dello spazio e del corpo, quindi ricerco la fusione di queste storie.

Qual é I'opera, o la serie a cui sei maggiormente affezionato?

Una delle prime scattate della serie sulle Architetture; forse I'immagine di
Stromboli rappresenta un po il mio archetipo visivo.
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Esiste ancora, secondo te, una distinzione tra Arte e Fotografia?

No, oggi ogni cosa si mischia e cid che veniva utilizzato nell’arte viene scelto
nelllimmagine, e viceversa. Questo sistema perd € ancora troppo recente per es-
sere metabolizzato e discusso.

Hai collaborato e tuttora collabori con importanti gallerie e fiere. Qual & il tuo
rapporto con il mercato dell’arte? Quanto valgono le tue opere?

Stampo da polaroid in piccola tiratura oppure solo in originale; i prezzi oscilla-
no dagli € 800 fino ai € 5.000.

Progetti per il futuro?

Attualmente sto lavorando a due fanzine' che dovranno includere i miei due
progetti sul nudo e il paesaggio urbano; verso I’estate, a giugno, ci sara invece una
mia personale alla galleria Riccardo Costantini Contemporary di Torino.

Gianpiero Fanuli, Fontivegge Perugia

! Fanzine nasce dalla contrazione delle parole fan (da fanatic, appassionato) e magazine (rivista), e puo
essere tradotto in italiano come rivista amatoriale.
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Gianpiero Fanuli, Fontivegge Perugia

Gianpiero Fanuli, Puglia
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Fotografia digitale e installazioni
fotografia+scultura”
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Come nasce la tua passione per la fotografia? A quando risale il tuo primo
scatto?

Ho cominciato a fotografare nel 1979 con una Pentax che I'allora mia fidan-
zata, oggi mia moglie, mi regald per la laurea. Appassionato viaggiatore, per anni
ho coltivato la fotografia come hobby perfezionando via via la tecnica con cor-
si e manuali. La svolta artistica & avvenuta nel 2002-2009. Ho frequentato corsi
avanzati di pittura presso la Rome University of Fine Arts € mi sono immerso nello
studio dell’arte contemporanea. Tuffarmi nei movimenti che hanno rivoluzionato
I’arte prima, fra e dopo le due drammatiche Guerre del XX secolo ha radicalmente
cambiato la mia visione fotografica.

Ho abbandonato I'approccio documentario e scelto di usare la fotografia per guar-
dare alla realta in modo diverso e, oserei dire, per dipingere con la luce.

Nel 2009 ho poi cominciato a ideare, realizzando anche con la collaborazione di
altri artisti, installazioni fotografia+scultura, nelle quali la scultura (in plexiglass,
vetro di murano, ceramica o acciaio dipinto) scompone e ricompone la fotografia
di architettura in una tridimensionalita diversa.

Quali sono stati i maestri a cui hai guardato e che, in qualche modo, rappre-
sentano le radici del tuo essere fotografo e del tuo stile?

L'influenza piu profonda sul mio modo di vedere I'hanno senza dubbio avuta

Mondrian, Malevic, El Lissitzky, Rothko, Halley e movimenti come Neoplastici-
smo, Costruttivismo, Astrattismo Geometrico ed Espressionismo Astratto. Nella
fotografia, i miei principali punti di riferimento sono stati Franco Fontana e Lucien
Hervé. Le opere di questi artisti mi hanno spinto ad elaborare il codice linguistico
che & base delle mie serie fotografiche Biocities e Geometrie Still Life e della serie di
installazioni (S)Composizioni-Metafora della Vita.
Per altre mie serie fotografiche, come Vibrazioni, Paesaggi Surreali, Traslazioni
e Liquidance, 'ispirazione profonda viene invece dal Futurismo, con le lezioni di
Balla, Boccioni e Severini e dal Surrealismo, soprattutto con la lezione architetto-
nica di Gaudi.

Se ti chiedessi chi sono oggi i tre fotografi piu interessanti del panorama
italiano, chi sceglieresti?

A parte Franco Fontana, gia menzionato, direi Mimmo Jodice, Paolo Ventura e
Matteo Basilé. Linguaggi profondamente diversi, ma accomunati da una straordi-
naria capacita di emozionare.

Quale messaggio vuoi trasmettere con le tue opere?

Attraverso I'obiettivo, cerco di accompagnare anzitutto me stesso e poi tutti
coloro che guardano le mie opere, in un mondo diverso. Un mondo che abbiamo
davanti ma che spesso non sappiamo vedere. Il messaggio € che vita, bellezza ed
emozioni vanno conquistati sforzandoci di andare oltre la banalita dell’ordinario.
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Le tue fotografie ritraggono oggetti che sembrano astratti, in realta si tratta
di immagini pittoriche che esistono davvero ma che I’'occhio umano difficil-
mente nota. Ci spiegheresti il significato di questa scelta?

Per spiegare il mio modo di guardare e fotografare mi piace citare il pensiero di
tre grandi uomini di cultura:
“Se si desidera insegnare all’'occhio umano a vedere in una nuova maniera, e neces-
sario mostrargli oggetti quotidiani e familiari da prospettive, situazioni e angolazioni
totalmente diverse” (Aleksandr M. Rodcenko).
“Il viaggio di scoperta non consiste nel cercare nuove terre, ma nell’avere nuovi oc-
chi” (Marcel Proust).
“La fotografia creativa non deve riprodurre, ma interpretare rendendo visibile I'invi-
sibile” (Franco Fontana).
In pratica, cio che cerco come fotografo &€ una meta-realta che esiste ma non ap-
pare subito. Grazie a particolari prospettive, realta architettoniche - per definizione
tridimensionali - si trasformano in quadri di pura geometria astratta che cerco di
raccontare nelle mie serie Biocities € Geometrie Still Life.
Nelle installazioni, invece, della serie (S)Composizioni, creo esattamente con gli
stessi pezzi della fotografia una scultura che propone una nuova tridimensionalita,
diversa da quella dell’architettura fotografata. Ho dato a questa serie di installa-
zioni fotografia+scultura, il sotottotitolo Metafora della vita perché Freud e Jung ci
hanno spiegato che la nostra personalita si evolve attraverso la continua scompo-
sizione e ricomposizione dei mattoncini che formano la nostra mente.

Come individui i soggetti, le architetture, gli scorci da immortalare? Quali
particolari attirano la tua attenzione?

Non mi interessano gli edifici in sé, né la realta percepibile a prima vista. Prefe-
risco concentrarmi su linee, intersezioni, combinazioni di forme. Per questo cerco
prospettive particolari, punti di vista inconsueti, angoli e scorci visuali dai quali le
architetture si mescolano in un dialogo di linee, forme, contrasti di luci e colori che
assumono un significato quasi biologico. Oppure, come nella serie Vibrazioni, mi
concentro sui riflessi dei grattacieli di cristallo che animano le nostre metropoli.

Quanto i materiali utilizzati dall’architettura del Novecento hanno contribuito
alla generazione di forme e immagini metafisiche?

Moltissimo. Cemento, acciaio, nuovi vetri e cristalli e altri materiali moderni
hanno consentito di ripensare in modo completamente nuovo e diverso forma e rit-
mo delle costruzioni; hanno spinto ad osare soluzioni ed equilibri prima impensabili.

L’avvento del digitale ha mutato il tuo modo di lavorare?
Materialmente in parte si, ma sul piano concettuale direi di no. Le attivita in

(8)Composizione Milano Porta Nuova # 13, Installazione fotografia+scultura, Fotografia digitale, stampa UV
su plexiglass + Scultura in acciaio dipinto con vernice acrilica (realizzata da A.Ciresola)
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fase di scatto sono analoghe a prima. La fase di lavoro in post-produzione si con-
centra poi su taglio delle inquadrature, livelli di luminosita e saturazione dei colori,
in modo concettualmente non molto diverso da quanto si poteva fare un tempo
in camera oscura.

Esiste ancora una distinzione tra Arte e Fotografia?

La distinzione c’é¢, ma non & tra Arte e Fotografia. E semmai tra Fotografia
di documentazione e Arte, e nell’Arte rientra anche la fotografia creativa. E una
distinzione analoga a quella che ha caratterizzato, fino al XX secolo, il mondo del
disegno e della pittura. Prima dell’invenzione della fotografia, per documentare
paesaggi e storie si ricorreva alla collaborazione di artigiani disegnatori e pittori,
che, con matite e pennelli, realizzavano documenti € non opere d’arte. Dalla fine
dell’Ottocento questa funzione di documentazione & stata svolta con le macchine
fotografiche. Ma, come per i pennelli, anche per le tecnologie fotografiche sono
sempre stati possibili due utilizzi: quello limitato alla documentazione e quello
creativo. Ed ora, che chiunque pud documentare immagini anche con strumenti
comuni come i telefoni cellulari, I'artista fotografo &€ ancora piu libero di esprimersi

Il

(Biocities) Parigi Defence # 13, Fotografia Digitale, Stampa Flatbed UV su Plexiglass con_fondo in Dibond
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Hai collaborato e tuttora collabori con importanti gallerie e fiere. Qual é il tuo
rapporto con il mercato dell’arte? Quanto valgono le tue opere?

Il mercato dell’arte &€ uno degli ambienti fondamentali in cui 'arte si muove e

pud esprimersi. Collezionisti, galleristi e fiere d’arte non sono spettatori passivi,
ma attori, ciascuno dei quali da un contributo rilevante e dinamico alla evoluzione
dell’arte e dei suoi linguaggi. Per un artista confrontarsi con questo mondo vuol
dire uscire dal proprio guscio e accettare la dialettica delle sensibilita.
Il valore delle mie opere? E anzitutto I’equivalente delle emozioni che creano! Poi,
per renderle davvero uniche mi sono imposto di stamparle, salvo poche eccezio-
ni, in limited edition di 3 copie totali certificate da codice archivio e garanzia. E in
taluni casi, se il collezionista lo chiede ed € la prima stampa, ne faccio una copia
unica. Dato che il mercato dell’arte € fatto da numeri, le gallerie applicano un co-
efficiente pari a 1 per le opere di medie dimensioni e 1.2 per i formati grandi (cioe
meta perimetro per 1.000 o 1.200 euro).

Progetti per il futuro?

E in dirittura d’arrivo una ricerca nel mio stile visuale su 80 anni di architetture
del quartiere romano dell’E.U.R.: dai palazzi razionalisti-neoclassici, progettati nel
1937-40 da Piacentini e colleghi, ai grattacieli in stile moderno degli anni Sessanta
e Settanta, fino alle realizzazioni recenti della Nuvola di Fuksas e dell’area del To-
rino. Questa ricerca si sta traducendo in un libro d’arte corredato da quattro testi
critici che sara pubblicato a febbraio e in una mostra delle mie fotografie presso
I’Archivio centrale dello Stato che sara prodotta da E.U.R. S.p.A. dal 3 al 31 mag-
gio proprio per ricordare I'ottantesimo compleanno del’E.U.R.

Ho inoltre avviato, con "amico e critico d’arte Leonardo Conti, la realizzazione di
un libro che ripercorrera i principali temi degli ultimi dieci anni della mia ricerca e
accompagnera una mia personale a Milano nel 2018 presso la Galleria Poli Art.

ARTELAN
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Come nasce la tua passione per la fotografia? A quando risale il tuo primo
scatto?

La passione per la fotografia mi & ‘cascata’ addosso fin da quano ero bam-
bino; ho avuto la fortuna di crescere in mezzo a una camera oscura e tra grandi
autori. | primi scatti seri avvennero intorno ai 15 anni.

Quali sono stati i maestri a cui hai guardato e che, in qualche modo, rappre-
sentano le radici del tuo essere fotografo e del tuo stile?

Uno su tutti Mario Giacomelli, mi ha stregato in un pomeriggio che ho passato
insieme a lui a Senigallia nel suo studio; un uomo mistico che ha lasciato un segno
permanente nel mio modo di fare fotografia, il suo grafismo ha scritto una pagina
indelebile della fotografia.

Alexander Rodcénko, avanguardista russo, mi ha ispirato con le sue rivoluzionarie
inquadrature e composizioni rigorose.

Fan Ho e Josef Sudek mi hanno impressionato con I'utilizzo della luce naturale,
questi tagli netti di ombre e controluce che scrivono I'immagine tra oblio e magia,
mi fanno sognare.

Quanto ha inciso sul tuo percorso artistico essere il figlio del celebre foto-
grafo Maurizio?

Tanto, in modo negativo... Scherzi a parte, essere "figlio di" non sempre aiuta.
Molti sono portati a pensare che io sia un raccomandato e per questo motivo
preferiscono tenere le distanze.

Fortunatamente non tutti la pensano allo stesso modo e nel mio percorso ho tro-
vato molte brave persone che mi hanno aiutato e continuano a farlo credendo nel
mio lavoro.

Se ti chiedessi chi sono oggi i tre fotografi piu interessanti del panorama
italiano, chi sceglieresti?

Sono un romantico del vecchio bianco e nero ma mi piacciono molto anche
gli sperimentatori; seguo con molto interesse il lavoro di Paolo Ventura lo trovo
fortemente evocativo.
| giovani che seguo con passione e stima sono tanti: Matteo Procaccioli con i suoi
paesaggi metafisici; Alessandro Cinque con i reportage classici ma intensi e cari-
chi di emozione; Francesco Faraci con il suo volume Malacarne, lavoro old school
fatto nelle periferia Palermitana carico di angoscia e felicita allo stesso tempo;
Angelo Ferrillo con il suo progetto 258 minutes lavoro di fotogiornalismo fatto con
progettualita, idee e ricerca.

La fotografia in Italia & viva e ci sono molti autori che hanno e avranno molto da dire.

In una intervista hai dichiarato di fare fotografia di ricerca. Cosa significa?
Qual & la modalita espressiva che prediligi?
Partendo dal presupposto che non mi piace etichettare la fotografia, credo
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che la mia fotografia non si possa definire street photography o reportage ma € una
ricerca tra il metafisico, I'onirico e la poesia: mi piace la fotografia che emoziona.

Quale messaggio vuoi trasmettere con le tue opere?
Voglio trasmettere emozione. Mi piace pensare che la fotografia debba cantare
la poesia del quotidiano.

Hai collaborato e tuttora collabori con gallerie e fiere. Qual é il tuo rapporto
con il mercato dell’arte? Quanto valgono le tue opere?

Forse il lato piu brutto della fotografia & che bisogna pagarci le bollette e quindi
venderle. Diciamo che bisogna capire a chi affidarsi; & pieno di persone che fanno
mille promesse € poi alla fine non si conclude nulla.

Meglio fare piccole cose ma concrete e con gente seria.

Giorgio Galimberti, Lugano 2016

Qualche anno fa hai maturato una grande passione per le opere dell’artista
polacco Igor Mitoraj a cui hai dedicato un progetto artistico “Tribute to Mi-
toraj” esposto al DaDA East di Milano. Cosa ti ha colpito di lui? Ci racconte-
resti questa esperienza?

La mia passione per Mitoraj € nata come un amore a prima vista. Ho visto la
sua prima scultura in piazza Del Carmine a Milano e mi incuriosi molto con il suo
stile unico. Poi per caso capitai davanti all’lcaro volante alla Défense a Parigi e
iniziai questa mia ricerca quasi per gioco ma solo al mio rientro in ltalia decisi di
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proseguire con questo studio e iniziai a documentarmi, a viaggiare alla ricerca di
questi capolavori senza tempo fino a spingermi nel suo atelier per fare un secondo
progetto intitolato Atelier Mitoraj.

Le sculture di Mitoraj sono un omaggio alla poesia e all’emozione.

Esiste ancora una distinzione tra Arte e Fotografia?
Credo che la fotografia sia I'arte del futuro. Mi piacerebbe che un giorno la
fotografia possa avere lo stesso “successo” della pittura e dell’arte in generale.

Progetti per il futuro?

Ho in cantiere nuovi progetti, uno in particolare € un lavoro che sto facendo
rievocando le istantanee manipolate di mio papa; cercando sempre di mantenere
il mio stile da puro del bianco e nero.

k

Giorgio Galimberti, Milano 2015
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Credits: Manon, Aus der Serie:, La dame au crane,
rasé, 1977/78, Silver gelatin print, 65x50cm
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Multimedia

Come nasce la tua passione per la fotografia? A quando risale il tuo primo
scatto?

lo vengo dalla performance art e fu quando mi trasferii a Parigi che decisi di re-
alizzare la mia performance di fronte alla macchina fotografica. Segnai cosi I'inizio
della staged photography (fotografia messa in scena) in Svizzera.

Quali sono stati i maestri a cui hai guardato e che, in qualche modo, rappre-
sentano le radici del tuo essere fotografa e del tuo stile?

La mia opera fotografica & prevalentemente performativa (ad eccezione di Ho-
tel Dolores € Stillleben) e, nella sua rappresentazione, spesso molto grafica.

I temi predominanti della tua Arte sono erotismo e transitorieta. Quale mes-
saggio vuoi trasmettere con le tue opere?
Desidero toccare I’animo € la fantasia delle persone.

Molti ti hanno paragonata a Cindy Sherman perché, come lei, fotografi te
stessa. Come commenti questa affermazione?

Quando cominciai con la fotografia, non conoscevo Cindy Sherman come
neppure lei conosceva me.

Perché negli anni Ottanta hai deciso di interrompere la tua produzione arti-
stica per sette anni?
E la vita che decise per me.

L’avvento del digitale ha mutato il tuo modo di lavorare?
Tutto diventd piu semplice.

Hai collaborato e tuttora collabori con importanti gallerie e fiere. Qual é il tuo
rapporto con il mercato dell’arte? Quanto valgono le tue opere?

Il mio primo lavoro, I'istallazione Das lachsfarbene Boudoir, esposto fino al 28 luglio
da Hauser&Wirth a Londra, viene stimato oggi a TMLN CHF. Un museo svizzero &
momentaneamente impegnato a mettere insieme questa somma. Nel frattempo I'o-
pera non € in vendita. Le fotografie partono dai 6.500 CHF fino ad arrivare ai 50K CHF.

La galleria Last Tango di Zurigo ha ospitato la mostra “Manon&Mélodie
Mousset”. Raccontaci qualcosa in piu su questa tua esposizione.

In questa mostra ho presentato una nuova istallazione ‘Der Wachsaal’, realiz-
zata appositamente per questo spazio, insieme ad una serie di nove fotografie
della seria Hotel Dolores, alcune delle quali mai mostrate prima, e cinque nuove
fotografie della nuova serie Stillleben.

Progetti per il futuro?
Mi voglio finalmente prendere il tempo per i libri.
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Video/fotografia digitale

1989

© Guido Stazzoni

Come nasce la tua passione per la fotografia? A quando risale il tuo primo
scatto?

Pur provenendo da una famiglia pressoché disinteressata all’arte, a casa mia
sono sempre circolate macchine fotografiche, video-camere e computer. Quindi
per me & stato naturale farne uso sin da piccola con grande spontaneita, come se
fosse un gioco. Lo stesso vale per i programmi di post-produzione e di video-edi-
ting che ho iniziato ad usare attorno ai dodici anni — motivo per cui sono linguaggi
a me assolutamente familiari.

Il mio primo scatto - che conservo e a cui sono molto legata - € la fotografia di
un’alba realizzata quando avevo quattordici anni mentre aspettavo il battello per
andare al Liceo dall’altra parte del Lago Maggiore, dove vivevo con la mia famiglia.
I miei genitori mi avevano regalato la mia prima macchina fotografica analogica
ma ebbe vita breve: erano i primi anni Duemila, ovvero I'inizio dell’Era Digitale. Era
un’immagine banale, bella in senso classico, ma la reputo importante perché ha
determinato la sensibilita verso certi luoghi e certe atmosfere.

Fondamentale per la mia scelta di vita fu I'estate del 2009, che trascorsi in Irlanda
da sola in un momento per me particolarmente duro. Avere la macchina fotogra-
fica allevio la sensazione di smarrimento che provavo. Tornata in ltalia, decisi di
iscrivermi a Milano allo IED - Istituto di Design, Moda e Arti Visive - al corso di
Fotografia, provando poi a farne un mestiere. Scoprii cosi che la fotografia era
tutt’altro e che non era affatto semplice.

Quali sono stati i maestri a cui hai guardato e che, in qualche modo, rappre-
sentano le radici del tuo essere fotografa e del tuo stile?

Ho avuto alcuni bravi insegnanti a cui devo molto, anche se diversissimi tra di

loro come Occhiomagico e Francesco Jodice. In generale, cerco di assorbire il piu
possibile dalle persone attorno a me e credo che in qualunque settore si debba
cercare di evitare la “ghettizzazione”. Visito mostre, ascolto tantissima musica,
leggo molto e sono un’assidua frequentatrice delle sale cinematografiche. Poi,
chiaramente, appartenendo ad una generazione che & cresciuta con Internet e i
social-media, reperire tutto questo materiale & stato ed € molto facile.
Per quanto riguarda il mio stile e il cuore della mia ricerca, sicuramente ¢ stato fon-
damentale I'immaginario legato all’archeologia del cinema, al cinema delle origini
di Georges Mélies e a fotografi come Eadweard Muybridge e Etienne Jules Marey.
Da li € nata la mia ossessione per il movimento, per le sequenze ripetute e per i
meccanismi di visione.

Se ti chiedessi chi sono oggi i tre fotografi piu interessanti del panorama
italiano, chi sceglieresti?

E una domanda complessa, specie perché farei una differenza tra estabilished
ed emergenti, tra fotografi commerciali e artisti. Tra i giovani: The Cool Couple per
I'arte, Clara Giaminardi per la moda, Renato D’Agostin per il reportage.
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Dai tuoi progetti, specialmente in Dove lei non é e in Tulipomania, emerge
'uso di strumenti non solo fotografici. Da cosa deriva questa contaminazio-
ne tra le arti visive e performative?

Non mi sono mai definita una fotografa tout-court.
La fotografia &€ una parte di un processo piu complesso ed & spesso usata in
maniera seriale, ripetitiva: non sono mai immagini singole, ma video o sequenze.
Nel caso del progetto Loop legato all’archeologia del cinema, cosi come in Dove
lei non ¢, il punto di partenza ¢ il dispositivo stesso che volevo ricreare: cosi ho
iniziato a costruire alcuni "zootropi" e lanterne magiche nel primo caso, e uno
stereoscopio nel secondo. Le sequenze di fotografie poste all’interno di questi
oggetti, di cui mi interessava soprattutto I'aspetto percettivo e di relazione con lo
spettatore, sono nate in un secondo momento, e sfruttavano certe caratteristiche
degli oggetti stessi. Per esempio, lo stereoscopio € un dispositivo dell’Ottocento
che permetteva di creare delle proto-immagini tridimensionali sfruttando la visione
binoculare. Era molto usato per la fotografia pornografica proprio per questo suo
“effetto realta”, per la sua illusione di presenza. Cosi ho realizzato un video in 3D
attraverso la tecnica dello stop-motion che raccontava una storia legata all’assen-
za e alla mancanza. Gli zootropi invece avevano la caratteristica di essere delle mi-
cro-narrazioni in loop realizzate con pochi fotogrammi. Trovavo molto affascinante
la possibilita di raccontare delle storie con poco, di usare i limiti dell’oggetto come
una possibilita narrativa, e cosi sono nati lavori come Achille amava la Signora
Tartaruga, infinitamente € Gli addii non sono mai addii.
Tecnologia e contenuto non sono quindi mai slegate, mai scollegate, al contrario
sempre in relazione tra loro. E poi quando non sono lavori di still-life, ho pratica-
mente sempre usato me stessa come soggetto delle sequenze fotografiche, ma
piu per un interesse verso 'azione in sé che per un desiderio di auto-rappresen-
tazione.

Cosa ti ha spinta ad utilizzare la tua immagine all’interno dei tuoi scatti?

A parte il primo zootropio Tuttoqui, nei lavori di still-life (Dove lei non e e Tuli-
pomania) o in quelli d’archivio (Happily Ever After), se c’€ una figura umana sono
sempre io. In parte mi rifaccio alle origini della video-arte, in cui era abbastanza
frequente questo tipo di relazione tra tecnologia e la performance. Gli artisti usa-
vano il loro corpo in relazione alla video-camera (o alla macchina fotografica) e non
era una peculiarita delle donne: era cosi per Joan Jonas, per Vito Acconci e per
Dan Graham e Lynn Hershman Leeson.

Per me non & mero narcisismo - sebbene un saggio di Rosalind Krauss del 1976
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su quest’argomento si intitoli proprio Video: The Aestbetics of Narcissism, a me inte-
ressava I’aspetto performativo, la ripetizione delle stesse azioni e la relazione con
i media, che non sono uno specchio ma qualcosa di piu.

C’e uno scatto o un progetto, tra i tuoi lavori, al quale sei particolarmente legata?

Sono legata a diversi lavori perché in qualche modo fanno parte di momenti
importanti e diversi della mia vita. Forse pero quello che per me & stato piu impor-
tante & lo zootropio Achille amava la Signora Tartaruga, infinitamente da cui & nato
un po’ tutto, sia da un punto di vista concettuale sia lavorativo.

Sul tuo sito si legge che la serie Happily Ever After, esposta in occasione
del MIA Photo Fair di quest’anno, “e¢ una raccolta in corso di fotografie vin-
tage di matrimoni in cui ogni figura maschile viene cancellata con smalto
Sfucsia”. Qual é in messaggio che vuoi trasmettere con questo specifico in-
tervento?

Il lavoro era nato inizialmente come costola di un progetto legato al libro Stoner
di John Williams, pubblicato negli anni Sessanta e divenuto un caso editoriale
negli ultimi anni. Dovevo realizzare un’opera ad uno dei personaggi del romanzo,
Edith, la moglie di Stoner. Ho interpretato le nevrosi del personaggio come frutto
dell’epoca storica in cui ha vissuto, in cui - come donna - non aveva alcuna pos-
sibilita d’espressione e di affermazione della propria identita: passava dalla prote-
zione del padre a quella del marito, dal ruolo di figlia a quello di moglie e madre.
Realizzai un video e due performance che erano una critica al matrimonio come
istituzione. In occasione di una di queste performance - che nello specifico era una
denuncia ai femminicidi - realizzai la prima “cancellazione” della figura maschile
usando lo smalto fucsia. Trascorsi sei mesi in Inghilterra e Ii, un po’ nei mercatini
dell’usato e un po’ su eBay, trovai diverse fotografie di matrimonio soprattutto
degli anni Quaranta e Sessanta e iniziai una collezione. E legata ad un periodo
storico in cui la societa era molto differente (prima del ‘68), dalle lotte femministe
alle leggi sull’aborto e sul divorzio, che hanno reso il matrimonio fortunatamente
un’altra cosa — anche se la reale parita tra i sessi € ancora lontana. La societa di
oggi e frutto di quel momento storico e di quell’istituzione, che & cambiata rapi-
damente e drasticamente in mezzo secolo. Piu trovavo immagini, piu mi rendevo
conto che c’era un forte cliché, una ripetizione di pose e di momenti, dalle foto con
i parenti davanti alla chiesa al taglio della torta. Sembravano immagini provenienti

© Eleonora Roaro, Achille amava la Signora Tartaruga, infinitamente, Sequenza per zootropio, 2012
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dallo stesso matrimonio. Un momento importante per le singole coppie perdeva
d’importanza e valore in relazione alla collettivita e alla Storia.

Esiste ancora, secondo te, una distinzione tra Arte e Fotografia?
Certamente, dipende dal contesto in cui si opera. Essere artisti & molto di
moda e la cosa che noto tra molti fotografi & che, per nobilitare la loro professione,
vengano definiti artisti da sé stessi e dagli altri. Il loro lavoro nasce in genere da
una committenza specifica e ha un output finale definito, che sia un redazionale
per una rivista, un’affissione pubblicitaria o un post di Instagram.
Successivamente puo essere esposto in gallerie e musei ma resta un lavoro foto-
grafico. Diverso € per gli artisti che operano all’interno del sistema dell’arte, la cui
economia si basa per esempio sulla vendita delle opere, su progetti o residenze e
usano la fotografia come linguaggio espressivo. Certe volte possono appropriarsi
dei linguaggi della fotografia commerciale, imitandoli e ibridandoli.
Penso al lavoro di Alison Jackson che usa gli stilemi del reportage nella sua prati-
ca d’artista: in realta sono una messa in scena con personaggi che somigliano a
Donald Trump o Marylin Monroe.

Progetti per il futuro?
A settembre tornero a Plymouth per il Plymouth Art Weekender.

Inoltre sto lavorando a un progetto d’archivio legato alle vecchie sale cinemato-
grafiche di Milano in collaborazione con il Politecnico di Milano. Mi interessa la
relazione tra questi luoghi e lo spazio urbano (negli anni Quaranta e Cinquanta
erano circa 130 e quindi connotavano fortemente la cittd) e il ruolo degli spettatori
da un punto di vista sociologico e di costume. All’'inizio pensavo di farne un vero
e proprio progetto d’artista ma il materiale che ho trovato era troppo bello, troppo
prezioso (& pressoché sconosciuto e mai stato esposto) per non provare a farne
qualcosa di piu “scientifico”. Mi auguro possa diventare un libro e una mostra di
grande interesse e rilievo.

© Eleonora Roaro, #1001, Sequenza per lanterna magica, 2012 © Eleonora Roaro, Happily Ever After #00003, Fotografia con smalto fucsia, 2016 — in corso
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SILVIO BALESTRA

SILVIO
BALESTRA
1969

Fotografia, computer grafica, pittura (mix
media), incision
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Come nasce la tua passione per la fotografia? A quando risale il tuo primo
scatto?

Probabilmente dall’adolescenza quando ho ricevuto una piccola macchina fo-
tografica compatta. E stata una felicita immensa ricevere quell’oggetto che tuttora
conservo gelosamente e sentimentalmente, essendo stato un regalo di mio padre.
Scattavo all'impazzata, ogni cosa. Volevo fotografare il mondo.

Liniziale mio interesse, probabilmente mai sopito del tutto, € stata la natura, il pa-
esaggio in tutte le sue possibili vibrazioni luminose. Piuttosto che le cose costruite
dall’uomo per 'uomo, mi ha sempre incuriosito I'ambiente nella sua forma piu
primordiale che ospitandoci permette pure la nostra possibilita di vita.

Non si pud pensare all’'uomo senza il suo pianeta che dovremmo imparare a ri-
spettare; deve sussistere una convivenza profonda. Dimentichiamo che la Natura,
appunto con la “n” maiuscola, pur accompagnandoci nel proseguo della nostra
esistenza, non & nostra amica, € semplicemente sé stessa e come tale si compor-
ta. Siamo noi che dobbiamo rispettarla, ascoltarla e soprattutto capirla; non si puo
anteporre sempre il nostro “io” a discapito del terreno che calpestiamo. Nessuno
ci dice di non camminare, forse perd dovremmo toglierci le scarpe ed incominciare
ad usare delle pantofole, imparare a correre con eleganza, compostezza e legge-
rezza anziché fretta, egoismo e pesantezza.

Quali sono stati i maestri a cui hai guardato e che, in qualche modo, rappre-
sentano le radici del tuo essere fotografo e del tuo stile?

Mi risulta complesso definire nello specifico un singolo punto di riferimento sul
quale ho basato le mie ricerche e sperimentazioni. Certo, anche io ho guardato al
passato - come tutti del resto - ma solo per conoscerlo, non di certo per traslarlo
sotto una nuova contemporaneita molto finta e per niente innovativa.

Ad ogni modo ci sono alcuni maestri che hanno catturato la mia attenzione piu di
altri, perché le loro ricerche si sono avvicinate o si avvicinano di pit al mio modo
di concepire I'arte.

Guardando alla “natura” e al paesaggio, Ansel Easton Adams (San Francisco,
1901 — Carmel-by-the-Sea, 1984) € senza dubbio il “Padre di tutti”, cui bisogna
inchinarsi per le sue previsualizzazioni', fantastiche emotivamente; di contro la
“mia natura” diversifica 'approccio per giungere comunque ad evidenziare la sua
magnificenza. | miei Alberi natura, come gradisco definirli, sono lance sferrate al
cielo, indomabili, irraggiungibili, non assolutamente catalogabili neppure geografi-
camente, ambigue nella loro compostezza.
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Assaporo la natura non tramite una visione dall’alto della sua maestosita, bensi
con un approccio dal basso, piu profondo, dall’interno si potrebbe affermare, qua-
si a contatto fisico con essa.

Certi titoli che ho dato ad alcune immagini chiariscono tale concetto: Fratello sole,
sorella luna; La meta é vicina; Intrusione fortuita; Avamposto; Retroguardia; Venti di
guerra; Cambiamenti epocali € Impossibile perdersi.

Riguardo ad altre tematiche da me affrontate, certamente sono un artista che
utilizza il mezzo fotografico (non solo quello) per portare a compimento previsua-
lizzazioni di stampo apparentemente astratto. In realta ho sempre preferito definire
le mie opere piu che astratte in senso stretto, “figurazioni di stati d’animo”. Non ho
mai condiviso la dialettica della frattura e della separazione tra arte astratta e arte
figurativa, non vi € astrazione e figurazione bensi un modo sempre molto realistico
di vedere il “vissuto” e il “da vivere”. Sono sempre stato attratto dall’immaterialita,
il non visibile ma esistente: luce e tempo sono due esempi lampanti. Tutti i miei
studi si sono basati sul concetto di ricerca e sperimentazione ma soprattutto di
sfida. Oltrepassare i propri limiti per potersene porre in futuro di nuovi, ancora piu
entusiasmanti. La sfida, la ricerca, il pensiero e il concetto, nonché la tecnica per-
sonalizzata, magari partendo da mezzi semplici per riuscire poi a ricomporli nella
loro essenza e condurre il tutto ad una nuova dimensione.

Per giungere a fare qualche nominativo, apprezzo molto tutti quei fotografi che
hanno tentato di mettere in comunione il mezzo alla ricerca, per giungere cosi
a nuove visioni. Molti di questi artisti si sono voluti affidare prevalentemente al
“mezzo”, differenziandosi dalla mia tecnica di lavoro. Qualunque mezzo puo es-
sere consono. Esso & appunto soltanto un mezzo, che deve essere prescelto in
base ad un “fine”, quello che si potrebbe poi definire “opera d’arte monumentale”,
realizzata da un approccio “cuore-mente-mano”.

Per citare qualche nominativo; Man Ray per le sue rayografie’ (assente la pertinen-
za con un mezzo fotografico); la scuola di Bernd & Hilla Becher di Dusseldorf con
i suoi allievi; Andreas Gursky (minuziosamente attento al particolare pure umano);
Thomas Ruff (per il suo approccio dinamico ed eclettico per porre a compimento il
suo fine); Hiroshi Sugimoto (minimalista e concettuale); Helmut Newton (per i suoi
studi sui nudi femminili) e infine Robert Mapplethorpe (per I'esasperata ricerca
sulla perfezione della forma in tutta la sua essenza).

Sul versante italiano, d’obbligo menzionare, nomi di spessore storico, come Luigi
Veronesi, Mario Giacomelli, Franco Fontana e Silvio Wolf, artisti che hanno preso
spunto da una particolare tecnica oppure dalla realta, distinguendosi dal mio stile.

L’approccio che mi contraddistingue & - oltre che un elevato eclettismo che non

abbraccia soltanto la fotografia e la sua estremizzazione - I'utilizzo dello luce. Tutti
i fotografi utilizzano la luce per scattare i propri lavori ma io in aggiunta sono
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riuscito anche ad immortalarla. Dopo svariati anni di ricerca il mio occhio si € abi-
tuato a familiarizzare con le dinamiche della sola “luce naturale” - essa mi mostra
qualcosa che sta dietro la realta banalmente visibile da tutti - ed io cerco con una
tecnica personalissima di catturare tale visione e traslarla in una immagine foto-
grafica, dandone risalto, fisicita e quindi vitalita a cid che per essenza & appunto
immaterialita allo stato puro.

Se ti chiedessi chi sono oggi i tre fotografi piu interessanti del panorama
italiano, chi sceglieresti?

Il panorama italiano odierno & molto vario, presenta un grande numero di fo-
tografi interessanti e tecnicamente eloquenti ma spesso legati ad un tecnicismo
fotografico molto accademico.

In questi tempi il ruolo della fotografia cerca di affermarsi e definirsi come una
forma d’arte di alto livello, dovendo abbracciare nuove tecniche e tematiche gia
fin troppo utilizzate e cercando di oltrepassare i limiti tecnici accademici. Il fotore-
portage & un versante molto di moda, ma ormai diventato al giorno d’oggi troppo
incombente e pressante.

La strada della fotografia € ancora poco esplorata e sperimentata, bisogna conti-
nuamente mettersi alla prova, rischiare e superare il “vecchio” - come ad esempio
€ avvenuto nella storia della pittura con la nascita dell’astrattismo che, nella sua
essenza primordiale, era nato per togliere gli “orpelli” e il superfluo di un figurati-
vismo fin troppo forte.

Dare tre nominativi & troppo riduttivo, di sicuro nutro molto interesse per il fotogra-
fo Vitali Jodice Wolf, pur avendo un approccio molto diverso dal mio.

La protagonista delle tue fotografie € la luce naturale e le sue sfumature,
che riescono a proiettare chi le osserva in un mondo astratto. Come riesci a
realizzare questa risultante immateriale?

E proprio questo il punto, non & il “come” ma la “cosa” su cui si deve porre
I’attenzione.
Il “come” & la mia personale tecnica, che voglio mantenere segreta, da me affinata
ed elaborata dopo anni di ricerca mentre alternavo sbalzi d’umore, dall’euforia alla
depressione.
Per quanto riguarda il “cosa” fotografo, sicuramente non assecondo le richieste e la
mia modella prediletta e solo Lei, la pura luce naturale.
Il punto su cui vorrei concentrare I'attenzione & appunto “cosa” produce la mia foto-
grafia nell’osservatore attento e non passivo. Il fulcro & 'immaterialita, la luce e il tem-
po, due termini a me molto cari che sono imprescindibili, costanti nell’eternita e quindi
per sempre contemporanei. La loro non visibilita e non tangibilita li rendono supremi,
superiori, dominanti e ci sovrastano per la loro pura essenza.
Personalmente cerco di coglierli, di cristallizzarsi e ammortarli in un’immagine, che
potrebbe diventare un’atroce gabbia, ed & proprio per questa ragione che non predili-
go le cornici alle mie opere, cosi che allegoricamente si possano espandere all’infinito.
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E proprio questo che mi cateterizza e mi rende diverso: raffiguro I'immateriale
dandole fisicita.

Uso la luce naturale e la fotografo senza alcuna manipolazione softwarista, tutto
viene creato gia con lo scatto, ovviamente unito alla mia tecnica.

Ci sono voluti anni di ricerca per abituare gli occhi a “previsualizzare” cid che la
luce mi mostrava, dietro a “banalita” che noi definiamo “realta”. Forme inizialmen-
te indefinite, non decifrabili, evanescenti, che poi lentamente assumevano forme
con proprie distinte caratteristiche. In quel momento dovevo solo coglierle e tra-
sferirle in un’immagine. La luce mi ha sempre condotto in una realta piu vera, piu
reale del cosiddetto reale, che in fondo reale non &. Mi trasporta in una dimensione
che nessuno vede, ma che esiste e domina dall’alto.

Stesse dinamiche per I'altro attore protagonista delle mie opere, il tempo — im-
materiale, sfuggente, non si pone domande e inesorabilmente avanza, lasciando
temporaneamente qualche traccia. La sua fluidita, il suo costante trascorrere, il
suo manifestarsi in una sequenza di attimi impercettibili diversi uno dall’altro e il
suo agire che non lascia traccia nellimmediato. Nel tempo convivono passato,
presente e futuro pur riuscendo a mantenere sempre viva la caratteristica della
provvisorieta.

Cercando di raffigurare questo attore cosi impercettibili e volatile, nasce cosi I'i-
dea dei 'Prototempore', opere dove I'inquadratura non cambia mai. Ho cercato di
simulare I'idea metaforica di un luogo fisico o persona, che in apparenza riman-
gono sempre uguali a sé stesse (perlomeno in apparenza), uniche variabili sono
appunto il tempo e il suo fluire.

La difficolta sta nel riuscire a cristallizzare tale cambiamenti rendendoli visibili an-
che attraverso il trascorrere del tempo, cercando di congelare attimi “manipo-
lando” il tempo, rallentandoli a tal punto da farli sembrare una rivisitazione del
passato, come se fosse una sorta di “macchina del tempo”.

Quale messaggio vuoi trasmettere con le tue opere?

Attraverso le mie opere voglio trasmettere un’emozione, un sentimento, una
vibrazione, una sorta di linfa vitale, come se fosse una presenza supportata da un
concetto forte o un pensiero che possa fare da substrato.

Considero una vera e propria opera d’arte la mostra personale tenutasi a Roma
presso il Museo del Chiostro del Bramante, intitolata €3 (c al cubo esponenziale),
facendo riferimento al tema della creativita, concettualita e contemporaneita. La
formula matematica astratta, esponenziale e dinamica unisce i tre complessi e
dinamici elementi. Il messaggio € sempre sociale, non di impronta banale con
un mero scopo di pura visualizzazione finale ma con una valenza espressiva piu
articolata, profonda e distintiva.

Un altro esempio ¢ il progetto Monocromi Charta, un’innovazione unica per la sua
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valenza concettuale che comporta un’amplificazione del concetto stesso di mo-
nocromia. Convivono in un’unica visualizzazione, sofferenza e lacerazione, ma al
contempo anche amore per raggiungere una conoscenza di sé stessi e denudarsi
dal sopraffatto per poter raggiungere una nuova liberta.

Questa realizzazione si puo considerare I'unico monocromo al mondo non piu cro-
mo-dipendente ma bensi materia-dipendente (da risonanza al substrato inferiore
o retrostante - la Charta - senza il quale il superfluo superiore non sarebbe stato
visibile - la Cromia fotografica).

Hai definito il tuo ruolo non come un fotografo che vuol esporre le sue opere
artistiche, ma un’artista che vuol esporre le sue opere il cui mezzo per la
realizzazione é la fotografia. Non esiste piu quindi, per te, una distinzione tra
Arte e Fotografia?

A mio giudizio non € mai esistita una tale distinzione. Non solo tra arte e foto-
grafia ma anche tra arte — pittura, arte - scultura e arte - cinematografia, letteratura
o musica. L’arte € semplicemente arte.

Differente & il mezzo o la tecnica per arrivare ad essa. Il mezzo ¢ fine dipendente
all’arte e a seconda della ricerca artistica e d’espressione si valuta il mezzo piu
consono.

Per realizzare le tue opere di grafica fai uso di un software alquanto inusuale,
che poco ha a che fare con il mondo dell’arte, Microsoft Excel. Ci spieghi
come riesci a declinarlo e farlo divenire un tuo mezzo d’espressione? Cosa
ti ha portato a farlo?

Ho utilizzato Microsoft Excel per un particolare ciclo di lavori, denominati da
me MICROSOFT® EXCEL DRAWING, detti pure mouse painting, in quanto il mio
pennello &€ il mouse. Ho voluto utilizzare uno strumento che € alla portata di milioni
di utenti sparsi per il mondo, utilizzando solamente il ool base fornito da Excel,
la rudimentale tavolozza colori e matita e niente piu che I’estro personale, inven-
tando una nuova tecnica caratterizzata da un metodo e uno stile inconfondibile.
Uno scopo molto lontano dal procreare arte, rimodellarlo, sviscerarlo nelle sue
piu intime e basilari profondita e trasportarlo su un piano parallelo dove ['utilizzo
cambia completamente per arrivare a un lavoro finale. Non basta possedere solo
titoli accademici, nozioni informatiche o abilita manuali, certamente sono un va-
lore aggiunto, ma bisogna principalmente possedere creativita, concettualita e
contemporaneita.

Hai collaborato e tuttora collabori con gallerie e fiere. Qual ¢ il tuo rapporto
con il mercato dell’arte? Quanto valgono le tue opere?

Parlare di “mercato dell’arte” e di “valore” delle opere non € di mio gradimento,
perché a mio parere queste nozioni non sono in armonia con la vera Arte, bensi si
associano a un’arte modellata ormai dalla societa contemporanea, quella moda-
iola, commerciale, vuota e totalmente alla mercé di tutti. L’Arte quella reale non la
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si puod comandare, non la si pud eseguire su committenza, deve essere una cosa
naturale e spontanea che viene dal nostro io piu profondo.

Spesso l'arte si crea per moda, trasformando gli artisti in abili commercianti che
riesumano un passato facendolo proprio, ma questa non si pud considerare Arte,
€ mera arte rifatta o pseudo riproposta. Molti grandi artisti del passato da un’in-
tuizione iniziale geniale si sono col tempo lasciati sopraffare dal sistema, non riu-
scendo a modernizzarsi e finendo per essere semplicemente auto clonati.

Il sistema attuale dell’arte & molto ambiguo e complesso, non vi &€ quasi mai me-
ritocrazia, non c’é una visione d’ampia portata e aperta a nuove suggestioni se
non in rari casi a medio-alto livelli. Ai galleresti e i mercanti di fascia medio-bassa
interessa principalmente trarre profitto con un minimo sforzo sia economico che
intellettuale. Si rivolgono spesso a clienti poco preparati, interessati maggiormen-
te a una prospettiva reddituale futura.

Il valore delle opere € un connubio di molti elementi, dai materiali spesi, alla qualita
degli stessi, dal curricula, all'innovazione tecnico concettuale, etc. Potrei aggiun-
gere la rarita dell’'opera che aumenta di valore se & in edizione unica 1/1, non esi-
stono tirature, edizioni numerate, copie d’artista. L'opera d’arte per essere definita
tale deve essere unica nella sua piu profonda accezione.

Anche il tempo necessario a portare a compimento un’opera potrebbe influenzar-
ne il prezzo (alcuni dei miei Monocromi Charta necessitano anche di 8 mesi per
essere conclusi) anche se personalmente non ho mai appoggiato un’equivalenza
tra durata di compimento di un’opera e valore economico.

La qualita finale deve essere una miscela di tutti questi fattori assieme, uno non
deve prevaricare I'altro.

Progetti per il futuro?

Riguardo al futuro ho molti progetti da supportare, sia inerenti a particolari
mostre in location istituzionali, in Italia e all’estero, sia progetti editoriali su invito,
sia riguardo dinamiche legate al proseguo delle mie ricerche e sperimentazioni.
Attualmente sono impegnato con una mostra personale patrocinata dal Comune
di Trieste alla sala comunale d’Arte curata dal critico Marianna Accerboni. Predi-
sporre una mostra richiede molto tempo ed implica notevoli spese: gli affitti degli
spazi museali, composizioni di cataloghi di importanza editoriale notevole affinché
possa supportare I'importanza della mostra, stesura di apparati critici, soprattutto
se con critici di nota fama nazionale o meglio internazionale...se poi oltre ad un
testo scritto si desidera pure la presenza del critico in questione il prezzo aumenta
ancora piu, spese di trasporto, di logistica; di assicurazione; di costruzione di
supporti aggiuntivi per predisporre determinate opere che non vengono lasciate
essere appese alle pareti museali e creazione delle opere d’arte effettive. Se non
vi sono finanziatori esterni € I'artista che deve pagare per tutta I’esposizione, ri-
schiando che il lavoro possa anche non andare a buon fine.

Sicuramente in una regione come I’ltalia non & cosi semplice, perché ha un pic-
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colo e fragilissimo sistema dell’arte e ha una % molto bassa sugli scambi rispetto
al resto del mondo (eppure I'Arte del mondo € qui da noi). Una miopia senza limiti
da parte di galleristi e mercanti che non scelgono piu per merito artistico, ma per
contatti personali o amicizie, oppure semplicemente la strada piu facile da percor-
rere e contemporaneamente la piu banale; da parte pure dei collezionisti che per
ricevere comprova di una loro scelta prediligono I'intermediazione di un mercante
senza sondare realmente le sue intenzioni e verita.

Tuttavia faro il possibile per continuare a promuovere la mia arte restando fedele
al mio essere, al mio stile e al mio pensiero.

Silvio Balestra, Ciclo quasi Monocromi CHARTA - Primordiale 2, 20106, incisioni su stampa fotografica Fine
Art cm 200x133 ediz. unica
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Come nasce la sua passione per la fotografia? A quando risale il suo primo
scatto?

Ho sempre pensato per immagini, 'immediatezza e la potenza della fotografia
mi hanno affascinata fin da giovanissima; ero letteralmente stregata dalle favole
illustrate e |i penso di aver iniziato a riassumere storie e concetti in figure. Ho sem-
pre pensato che avrei avuto a che fare con quel mondo e piu avanti vivendo in In-
ghilterra ho creduto potesse diventare la mia professione. Ho seguito un Bachelor
of Art in Visual Arts e rientrata in Italia ho lavorato come ricercatrice iconografica
poi come picture editor da Giunti Editore e al’Espresso, con esperienze molto
formative e interessanti.
Mi & stato proposto di aprire I'ufficio romano di The Image Bank, oggi Getty Images,
e quindi sono passata dall’altra parte del tavolo, a vendere fotografia per giornali,
riviste e soprattutto per la pubblicita. Solo dopo questo lungo apprendistato ho
cominciato a lavorare come fotografa free-lance per moltissime testate (Il Venerdi
della Repubblica, Capital, Epoca e i femminili) producendo ritratti e reportages di
viaggio. Successivamente sono passata alla fotografia industriale lavorando per
Agip, Eni, Saipem: sono stati anni molto impegnativi che mi hanno portato a lunghi
soggiorni in Kazakistan, Azerbaijian, Algeria, sulle piattaforme nel Mare del Nord
e in Thailandia. Infine sono passata alla ricerca personale realizzando diversi libri
sulle Citta Nuove in Libia, Etiopia ed Eritrea (Citta Metafisiche, Skira), sulle arche-
ologie di Tunisia, Libia, e Algeria (Roma in Africa, Donzelli ) e mostre personali in
Italia e all’estero.

Quali sono stati i maestri a cui ha guardato e che, in qualche modo, rappre-
sentano le radici del suo essere fotografa e del suo stile?

Gli autori che mostrano di essere ossessionati dalle stesse manie che pren-
devano anche me, quelli che sembrano voler trascendere il senso delle immagi-
ni, che cercano di vedere oltre la mera registrazione e documentazione; autori
concettuali o ironici che sono capaci di trasferire piu significati all’interno di una
singola immagine. Tra molti penso a Mario Cresci e Marina Ballo Charmet in Italia,
a Joan Fontcuberta e Taryn Simon all’estero.

In lei coesistono due anime, & fotografa e - allo stesso tempo - collezionista.
Quale delle due anime prevale?

Negli ultimi anni ho fotografato pochissimo ma la fotografia € sempre piu im-
portante per me, oggi ancor di piu. Ogni giorno lavoro alla collezione: vedo e
studio immagini di continuo. E impegnativo. La produzione & enorme e non voglio
limitarmi alla scena italiana nonostante la fotografia italiana sia presente nella col-
lezione.

Quando e perché ha iniziato a collezionare fotografia?

Per rabbia, come dico sempre, per dare consistenza e visibilita al lavoro di
molte fotografe italiane importanti e poco conosciute che hanno saputo anticipare
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e approfondire temi e tecniche poi celebrati internazionalmente. Letizia Battaglia,
Paola Agosti, Giovanna Borgese, Carla Cerati tra le storiche solo recentemente
riscoperte e tante piu giovani o giovanissime gia presenti nel circuito e sul mercato
internazionale: Eva Frapiccini, Silvia Camporesi, Allegra Martin, Paola Di Bello e
molte altre tutte in collezione.

In che misura e in che modo la sua collezione la rappresenta?

La collezione come forma d’arte, il saggio di Elio Grazioli sul collezionismo &
un testo prezioso nel quale mi sono ritrovata e che mi ha molto aiutata nell’analisi
del progetto. Grazioli racconta di come molti artisti hanno raccolto e organizzato
le loro collezioni come parte organica della loro produzione artistica: anch'io ho
interpretato come processo creativo la pulsione e il disegno della collezione, rivi-
vendo nel lavoro di ricerca e studio le stesse procedure che sono solita utilizzare
per i progetti fotografici.

In una intervista ha dichiarato: “7l mio e un collezionare per restituire, altri-
menti non avrebbe senso”. Ci racconterebbe il senso di questa affermazione?
Pensare la collezione per il pubblico & stata la missione fin dal primo momento:
€ un mondo che conosco bene, I'urgenza stava nel portarlo alla ribalta. La scelta
di concentrarsi sulle fotografe italiane risponde alla necessita di concentrare ancor
di piu l'area di ricerca e rendere piu vivo il contenuto. Ho cominciato disegnando
il percorso in ordine cronologico guidata dal primo acquisto: 3 stampe in b/n del
1965 di Lisetta Carmi procedendo fino al 2015, prendendo quindi in considerazio-
ne 50 anni di storia.
Immaginavo che potesse esserci curiosita e interesse ma la risposta alla mostra
alla Triennale di Milano (ZALTRO SGUARDO, Fotografe ltaliane 1965-2015, 4 ottobre
2016 - 8 gennaio 2017) ha superato ogni aspettativa.

Qual é il suo rapporto con il mercato dell’arte? Ha mai pensato di vendere

© Donata Pizzi, Djemila, Algeria 2007, dalla serie ROMA IN AFRICA
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un’opera della collezione per acquistarne una nuova?

Il mercato & in crescita ma offre ancora ottime opportunita; anche il ruolo delle
gallerie cresce e questo € utile per la tutela di autori e collezionisti. Fondamentale il
rigore nei certificati di autenticita, per le tirature e le datazioni. Ultimamente anche
alcune case d’asta hanno presentato cataloghi interessanti. Nel mio caso ogni
opera € acquistata dopo un lungo periodo di studio e ricerca perché funzionale
alla collezione e quindi irrinunciabile.

Come immagina la sua collezione fra cinque anni?

Credo che sia molto utile e interessante riuscire a far circolare la mostra all’e-
stero in sedi adeguate; in questo senso stiamo lavorando contattando istituzioni
riconosciute a livello internazionale e sponsor.

© Donata Pizzi, Cartagine, Tunisia 2007, dalla serie ROMA IN AFRICA
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Carlo d'Orta, Vibrazione Milano Palazzo di Giustizia #1 (serie "Vibrazioni"), 2017, Milano
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GIURISPRUDENZA
DI MERITO

a cura di Filippo Federici e Giovanni Meregalli

Trib. Roma, sez. IX, 26 giugno 2017,

Affermando che “un'opera fotografica e un'opera "autoriale" non si vuole
necessariamente affermare che la stessa sia un'opera artistica; e suffi-
ciente, come peraltro gia affermato da questo Tribunale in fattispecie analoghe,
che l'opera fotografica sia caratterizzata da elementi inequivocabili di
creativita. E quindi opera autoriale, anche se non costituisce opera artistica, uno
scatto rappresentativo di un'idea di fondo e di uno spaccato sociale che sia in gra-
do di rappresentare immediatamente e suggestivamente un'epoca o un segmento
sociale [...].”

Con questa sentenza il Tribunale di Roma ha riconosciuto la piena tutela
autoriale alle fotografie di un celebre fotografo italiano attivo nel campo della
fotografia fin dagli anni della cosiddetta "dolcevita", con il merito di aver saputo
immortalare una fondamentale congiuntura storica, politica, economica e sociale
per il nostro Paese, cogliendone le sfumature e lo spirito.

Trib. Milano, sez. spec. Impresa, 30 maggio 2016, in Pluris e

“L'uso non consentito, su un sito Internet e su facebook, di una fotogra-
fia altrui chbe presenta l'indicazione delle generalita dell'autore del regime
giuridico di circolazione da applicare (creative Commons) da luogo al ri-
sarcimento del danno, che - ricorrendone le condizioni - puo essere chiesto anche
a mezzo del procedimento disciplinato dal Regolamento (CE) n. 861/2007 del Par-
lamento europeo e del Consiglio, dell'11 luglio 2007, per le controversie di modesta
entita, art. 7.”
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Trib. Bari, sez. spec. Impresa, 3 marzo 2016,

“Deve essere riconosciuta la tutela del diritto di autore alla fotografia di
un reportage di un fotografo sportivo professionista ed e legittima la con-
danna dell'editore del quotidiano locale per aver utilizzato tale fotografia
ed apportato, senza il consenso del fotografo autore e, quindi, in violazio-
ne delle norme autorali, la modifica/mutilazione del rilievo fotografico al
punto tale da rendere irriconoscibile l'immagine originaria immortalata
dal fotografo.”

Trib. Roma, sez. spec. Impresa, 1 giugno 2015, n. 12076

“La pubblicazione di una fotografia nella pagina personale del social
network Facebook, in mancanza di altre emergenze probatorie di segno contrario
(come ad esempio, nel caso di una fotografia, l'indicazione sulla foto stessa del nome
di una terza persona quale autore) puo assurgere a presunzione grave, precisa
e concordante della titolarita dei diritti fotografici in capo al titolare della
pagina del social network nella quale le immagini sono pubblicate, per cui
e permesso a chiunque accedere ai contenuti coperti da diritti di proprieta intellet-
tuale e a condividerli su Facebook o sugli altri social network connessi a Facebook,
ma non é consentito riprodurre e diffondere altrove tali contenuti senza il consenso
del titolare dei diritti; in presenza di tali indizi si ha un'inversione dell'onere della
prova per cui la titolarita dei diritti fotografici si presume in capo a chi ha pubbli-
cato il contenuto e affinché la riproduzione non venga considerata abusiva, spetta
al riproduttore dimostrare che l'uso si e basato sul prelevamento di un file digitale
non coperto da diritti di proprieta intellettuale in capo a colui che ha pubblicato la
Jfotografia su Facebook.”

App. Lecce, sez. ll, 22 aprile 2015,

“Lillecita pubblicazione della immagine altrui obbliga al risarcimento dei danwni
patrimoniali, consistenti nel pregiudizio economico che la vittima abbia risentito
dalla pubblicazione e di cui abbia fornito la prova. A quest'ultimo riguardo si ag-
giunge che in ogni caso, qualora non possano essere dimostrate specifiche voci di
danno patrimoniale, la vittima puo far valere il diritto al pagamento di una somma
corrispondente al compenso che avrebbe presumibilmente richiesto per dare il suo
consenso alla pubblicazione; somma da determinarsi in via equitativa, con riferi-
mento al vantaggio economico conseguito dall'autore della illecita pubblicazione e
ad ogni altra circostanza congruente con lo scopo della liquidazione, tenendo conto
in particolare dei criteri enunciati all'art. 158, co. 2,1. n. 633/41.”

Trib. Roma, sez. IX, 30 settembre 2013,

“La mancata indicazione del nome del fotografo e della data di produzione
sull'esemplare di fotografia semplice riprodotto, non consentendo di indivi-
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duare con esattezza l'identita dell'autore e la data di cessazione dell'esclu-
siva per effetto del decorso del termine ventennale, osta all'opponibilita a terzi di
tale esclusiva, in relazione all'esigenza di tutela dell'affidamento del terzo,
il quale non é messo in condizione di avvedersi dell'esistenza di un diritto
esclusivo, se non nei casi in cui é dimostrata la malafede del riproduttore.”

Trib. Torino, sez. Proprieta Industriale e Intellettuale, 1 giugno 2012

“Nell'ambito della legge sul diritto d'autore, si distingue tra le opere fotografiche (in-
cluse nella elencazione di cui all'art. 2 della 1. 633/1941 e succ. modifiche e che
godono della piena protezione accordata dalla legge stessa), che presentano valore
artistico e connotati di creativita, e le fotografie semplici (che sono atti meramente
riproduttivi della realta), che beneficiano della pii limitata tutela (di cui agli artt.
87-92 1. 633/1941) in tema di dritti connessi a quello d'autore.”

Nel presente caso, il Tribunale ha ritenuto che le fotografie de quibus fossero tute-
labili solo ai sensi degli artt. 87 e ss. L. n. 633/1941 (tutela piu limitata riconosciuta
ai diritti connessi al diritto d’autore).

Il giudice di merito ha infatti ritenuto che tali fotografie non fossero dotate
dell’originalita richiesta dagli artt. 1 e 2 L. n. 633/1941 in quanto “si tratta del-
la raffigurazione di ambientazioni paesaggistico architettoniche che non
appaiono connotate dai predetti requisiti di creativita e originalita, non
appaiono presentare, cioe, una speciale ed originale rielaborazione fanta-
siosa dei suddetti elementi paesaggistico architettonici, ma si limitano ad
una riproduzione illustrativa degli stessi.”

Trib. Napoli, sez. Proprieta Industriale e Intellettuale, 24 luglio 2012,

“Una fotografia per assurgere al ruolo di opera fotografica deve presentare
valore artistico nonché connotati di creativita, tanto che non e ammessa
alcuna tutela per le fotografie aventi esclusivamente mera finalita ripro-
duttiva.”

Trib. Bari, Sez. Proprieta Industriale e Intellettuale, 6 febbraio 2012,

“A norma degli artt. 88 e 90 della legge 633/1941 spetta all'autore di una fotografia
non creativa il diritto esclusivo di riproduzione nonché il diritto di essere menzio-
nato quale autore della medesima. La tutela del fotografo, secondo quanto si evince
dall'art. 90, é pero subordinata al fatto che gli esemplari della fotografia
rechino il nome del fotografo o della ditta da cui il fotografo dipende e la
data dell'anno di produzione della fotografia, non potendosi altrimenti
considerare abusiva la sua produzione, a meno che il fotografo non provi la
mala fede del riproduttore. Nella fattispecie, sul sito web di provenienza delle
immagini si evince il nome della ditta, ma non c'e sull'esemplare della foto
l'indicazione dell'anno di produzione. Va considerato a questo proposito
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che la data serve a mettere i terzi in grado di sapere se il diritto sulla foto-
grafia si é estinto per decorso del termine di venti anni dalla produzione
(art. 92). In caso di mancanza della data la mala fede va intesa come consapevolez-
za, da parte del riproduttore, che la fotografia é ancora tutelata dalla legge in quanto
eseguita in un'epoca non eccedente i venti anni. La prova della consapevolezza puo
ritenersi raggiunta nella presente causa per via presuntiva.”

Trib. Monza, sez. IV, 7 dicembre 2011,

“E fondata la domanda visarcitoria avanzata dai genitori, esercenti la patria
potesta sulla loro figlia minore, al fine di ottenere il risarcimento dei danni derivanti
dall'esposizione dell'immagine di quest'ultima in una fotografia esposta nella vetrina
di un negozio. In base al disposto degli articoli 10 c.c. e 96 e 97 della legge sul di-
ritto d'autore, n. 633 del 1941, difatti, la pubblicazione dell'immagine di una
persona e abusiva non solo quando avvenga senza il consenso della mede-
sima ma anche quando non sussistano le altre circostanze, espressamente
previste dalla legge, idonee ad escludere la tutela del diritto alla riservatez-
za come, ad esempio, la notorieta dei soggetti esposti o la carica pubblica
ricoperta. Secondo la normativa sulla privacy, il trattamento dei dati personali é
ammesso solo con il consenso dell'interessato e puo riguardare l'intero trattamento
ovvero una o piti operazioni dello stesso. Il consenso e validamente prestato solo se
espresso liberamente e specificamente e se & documentato per iscritto.”

Trib. Milano, 17 aprile 2008,

“La creativita nell'opera fotografica richiede non solo l'appropriata scelta
e laccurata combinazione di effetti mediante giochi di luce e di colori, ma
pretende un intervento personale del fotografo sulla composizione dell'og-
getto fotografato, che deve essere presentato al pubblico sotto una forma
diversa e che susciti un'impressione differente dall'originale; cio anche nel
caso in cui la fotografia riproduca un'opera d'arte. Definita quindi quale
Jfotografia il prodotto del fotografo, nel caso in cui ad esso sia stata commissionata
la realizzazione della fotografia di cose in possesso del medesimo committente, deve
riscontrarsi in capo a quest ultimo il diritto esclusivo di riproduzione degli esemplari,
residuando in capo al fotografo il solo diritto al pagamento dell'equo corrispettivo da
parte di chi utilizza commercialmente la riproduzione ex art. 88 comma 3 1. aut.
Non puo altresi il titolare del diritto connesso opporsi alla deformazione o alla modi-
Sfica dell'opera ex art. 20 1. aut., spettando il diritto di elaborazione esclusivamente al
titolare dell'opera creativa. Per i medesimi motivi nulla é dovuto per il danno morale
subito dal fotografo titolare del diritto connesso, al quale la giurisprudenza riconosce
il solo diritto morale di attribuzione della paternita dell'opera mediante indicazione
del nome del fotografo ex art. 90 comma 1 n. 1) I. aut.”

Con questa sentenza il Tribunale di Milano ha ritenuto, nonostante la scelta
accurata di effetti mediante giochi di luce e colori, non essere ravvisabile un
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intervento personale del fotografo sulla composizione degli oggetti fotogra-
fati, consistenti in opere pittoriche dell’artista cinquecentesco Ulisse Aldrovandi.
A tali fotografie — sostiene il Giudicante — non pud essere riconosciuta la tutela
autorale piena, bensi solo quella, piu limitata, dei diritti connessi ai sensi degli artt.
87 e ss. L. n. 633/1941.
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A TFOTOGRAFIA ALLEPOCA DELLE
SMART CITIES! 1L CASO DEL DAVID DI
MICHEL ANGELO

di Francesca Maria Montanari

E quasi impossibile aver camminato per le strade di Firenze senza avere pro-

vato, almeno per una volta, le sensazioni di Stendhal: in questa citta tutto ispira
grandezza, umanita, purezza e bellezza, nelle sue forme piu elevate. E forse per
questo che ogni giorno da secoli i visitatori hanno cercato di portare con loro, al
momento della partenza, un brandello eterno di questa perfezione. Se la moda
per i voyageurs del Grand Tour del XVIIl secolo erano acquerelli e versi poetici,
oggi nell'epoca dei social media e delle smart cities frotte di turisti in un turbine di
smart phones e selfie sticks tentano di cristallizzare I'attimo della loro presenza con
un gesto, apparentemente banale, che & quello di una fotografia.
Se sui social network e sul Web ricerchiamo ' bashtag #firenze, compaiono imme-
diatamente migliaia di fotografie tutte rispondenti al medesimo, per quanto tra-
gico, algoritmo: ci sono stato, perché I'ho fotografato, perché I'ho postato... ma
dietro questo semplice gesto, qualcuno si & mai chiesto: ma con questa fotografia
sto tutelando quel monumento, quella chiesa, quell'affresco, quel campanile o lo
sto violando?

Se fino al secolo scorso parlare di illeciti nell'ambito della fotografia era una bran-
ca del diritto piuttosto ristretta e confinata all'interno della Legge sul Diritto d’Au-
tore, Legge n. 633/1941 “Protezione del diritto d'autore e di altri diritti connessi
al suo esercizio”, testo consolidato al 6 febbraio 2016 ex D.Lgs 15 gennaio 2016,
n. 8; oggi con la Rivoluzione Digitale che stiamo vivendo, il problema & divenuto
sempre piu urgente. L'ambito che sicuramente desta particolare interesse € quello
del diritto di riproduzione delle immagini, che via Web & spesso e volentieri violato
e non rispettato.

Il diritto di riproduzione ex art 13 Legge n. 633/1941 “ha per oggetto la moltiplica-
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zione in copie diretta o indiretta, lemporanea o permanente, in tutlo o in parte
dell'opera, in qualunque modo o forma, come la copiatura a mano, la stampa, la
litografia, l'incisione, la fotografia, la fonografia, la cinematografia ed ogni altro
procedimento di riproduzione.”

Oggi di massimo interesse sono le ultime parole del comma primo di questo
articolo "ogni altro procedimento di riproduzione", poiché esse costituiscono lo
sfondo di un'importantissima Ordinanza emanata il 26 ottobre 2017 dal Tribu-
nale di Firenze e destinata a diventare un primo importante tassello nel mosaico
della tutela dei beni culturali nell'era digitale. Il Tribunale ha accolto la domanda
dell'Avvocatura dello Stato contro le attivita di una societa turistica straniera,
con sede legale in ltalia, la Visit Today di Tholonthuduwa Siriwardbanage Ujitha
Sampath e Loku Kodikara Arachchige Geethika Snc (di seguito: Visit Today), la quale
offriva ai suoi clienti visite guidate a prezzi peraltro superiori a quelli praticati dalla
biglietteria ufficiale, alla Galleria dell'Accademia di Firenze, avvalendosi di mezzi
pubblicitari, quali brochures e sito internet, in cui compariva l'immagine del "pa-
drone di casa" del Museo, il celeberrimo David di Michelangelo.

Il Ministero dei Beni e Attivita Culturali e del Turismo (di seguito: MiBACT) il quale
ha promosso |'azione legale attraverso la direttrice della Galleria dell'’Accademia
di Firenze Cecilie Hollberg, ha citato pertanto in giudizio la suddetta Visit Today, la
quale é rimasta contumace.

La Direttrice Hollberg, nonché ricorrente in giudizio, sostiene che la societa turi-
stica Visit Today abbia violato I'articolo 108 del D.Lgs 42/2004, meglio noto come
“Codice dei Beni Culturali e del Paesaggio”. Il primo comma statuisce che “i/
diritto di consentire la riproduzione di un bene culturale é riservato, previa richiesta
di concessione, all'autorita che ba in consegna tale bene.” Sempre la medesima
autorita ha il dovere di fissare i relativi canoni e corrispettivi che, di regola, devono
essere corrisposti in anticipo, come statuisce il secondo comma. Al terzo comma
inoltre, si precisa che la riproduzione delle opere ¢ libera solo se effettuata senza
scopo di lucro, ad esempio per finalita di studio o valorizzazione.

La Visit Today, invece, non solo non ha avanzato alcuna richiesta alla Galleria
dell'Accademia per la concessione del diritto di riproduzione dell'immagine del
David, scultura indubbiamente qualificata dal giudice come bene culturale ma si €
anche servita della stessa per promuovere la propria attivita commerciale. Pertan-
to si riconosce l'illiceita della condotta dell'agenzia ex art. 2043 del codice civile
“Qualunque fatto doloso o colposo, che cagiona ad altri un danno ingiusto, obbliga
colui che ha commesso il fatto a risarcire il danno.”

La parte ricorrente ha inoltre rilevato che I'utilizzo illecito delle immagini del David
di Michelangelo risulta integrato da una forma sia di abuso di immagine altrui, non-
ché di concorrenza sleale. Proprio in questa parte dell'azione ordinaria si intuisce
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la vera entita del problema in oggetto. La Visit Today si & servita infatti in maniera
abusiva non solo del nome e dell'immagine del MiBACT, ma ne ha anche osta-
colato I'attivita dello stesso, promuovendo sul suo sito web ufficiale tours della
Galleria dell'Accademia.

Inutile dire che un ultimo aspetto rilevato dal giudice prima dell'emanazione della
sentenza sia quello dello svilimento della forza attrattiva, che viene subito dai Beni
Culturali, costantemente e quotidianamente abusato.

Per tutti questi motivi I'Ordinanza emanata dal Tribunale di Firenze “ba statuito
per la prima volta il divieto di utilizzare e sfruttare su tutto il territorio
italiano l'immagine del David di Michelangelo a fini commerciali” senza
permesso della Galleria dell'Accademia e senza il pagamento dei diritti di ripro-
duzione.

Conseguenza di questa sentenza € non solo il ritiro dal commercio di tutto il ma-
teriale pubblicitario e mezzo stampa ma anche I'oscuramento dell'immagine del
David sul sito della Visit Today che - dal giorno dopo I'emanazione della sentenza
- risulta ancora essere out of order. Inoltre, il Tribunale ha condannato Visit Today
a pubblicare il testo dell'ordinanza su tre quotidiani a diffusione nazionale e tre
periodici a scelta della Galleria dell'Accademia oltre che sul proprio spazio web, e
al pagamento di una penale di € 2.000 per ogni giorno di ritardo nell'ottemperanza
delle disposizioni.

La sentenza, definita dalla stampa ‘antibagarini’, per ora si applica solo alla so-
cieta chiamata in causa dal MiBACT ma, a detta dello stesso, potrebbe creare un
effetto domino senza precedenti, non solo a livello di diritto interno, ma anche in-
ternazionale. Si pensi al fatto che la Societa Visit Today ha sfruttato I'immagine del
David a livello globale, poiché chiunque dall'ltalia, o dalla Nuova Zelanda, poteva,
accedendo al sito della stessa venire a conoscenza dei tours alla Galleria dell'Ac-
cademia. Verso quali frontiere & quindi destinato a muoversi il diritto di riprodu-
zione? Che cosa potrebbe succedere ai selfies postati sul web dai blogger e dagli
art influencers? Diventeranno illegali? E tutti gli oggetti di souvenir che ritraggono
il David e che ormai sono diventati un must nelle case di tutto il mondo? Diven-
teranno da oggi fuorilegge? Per ora ancora non € chiaro quali saranno gli effetti
dell'Ordinanza, ma la Direttrice della Galleria dell'’Accademia Cecilie Hollberg &
sicura di una cosa: “Questa ordinanza é un precedente e un modello perfettamente
in grado di tutelare tanti altri musei, vittime della piaga dell'abuso digitale.”

Una cosa € certa: il diritto sara sempre dalla parte dell'arte, poiché come Miche-
langelo Buonarroti parlando del suo David ha detto “ho visto un angelo nel marmo
ed ho scolpito fino a liberarlo”, cosi il diritto continuera nella sua missione di farlo
volare libero, tutelandolo.
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ANCHE LA RIPRODUZIONE DEL
TEATRO MASSIMO E [LLECITA SE
AVVIENE SENZA L CONSENSO
DELLA PROPRIETA

di Gilberto Cavagna di Gualdana

A pochi giorni dal’emanazione dell’ordinanza del Tribunale di Firenze, che ha di-
chiarato illecita la riproduzione non autorizzata del David di Michelangelo per usi
commerciali da parte di un’agenzia di viaggi (ordinanza del 26 ottobre 2017) - sul
punto si veda La fotografia all'epoca delle smart cities: il caso del David di Miche-
langelo di Francesca Maria Montanari a pag.129 -, la questione della tutela dei
beni culturali contro utilizzi da parte di terzi per fini commerciali € stata di nuovo
oggetto di un provvedimento giurisprudenziale.

Il Tribunale di Palermo si € infatti pronunciato sulla richiesta avanzata dalla Fonda-
zione Teatro Massimo in merito allo sfruttamento non consentito della immagine
del Teatro come “sfondo” di un girotondo di bambini, da parte di una banca, su
alcuni manifesti murali, per promuovere le proprie filiali nel’ambito di una cam-
pagna pubblicitaria denominata “Palermo al centro” (sentenza del 21 settembre
2017 diffusa a dicembre 2017).

Anche in questo caso il Tribunale ha individuato il principale riferimento normativo
negli articoli 107 e 108 del Codice dei Beni Culturali (D. Lgs. 22 gennaio 2004, n.
42) che - salva I'eventuale applicazione dei diritti d’autore, se ancora insistenti
sull’opera - riservano alle autorita aventi in concessione i beni culturali il potere di
legittimare i terzi all’'uso di tali beni (inclusa la riproduzione degli stessi), per scopi
di lucro, previa autorizzazione del titolare e a fronte del pagamento del relativo
compenso.

Constatata I'illiceita della riproduzione e ritenuto che il mancato pagamento del
compenso dovuto integri un danno patrimoniale, la Corte palermitana ha tuttavia
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accertato come la Fondazione non avesse fornito alcun supporto per la quanti-
ficazione del relativo danno, rimesso dai giudici pertanto alla applicazione delle
tariffe - piu contenute rispetto a quanto domandato dalla Fondazione - del decreto
ministeriale 8 aprile 1994 come succ. mod. (c.d tariffario Ronchey); quanto invece
al lamentato danno non patrimoniale derivante dalla lesione dell'immagine, ormai
pacificamente ammesso anche per le persone giuridiche (in tal senso, ex multis,
Cass. 16.11.2015 n. 23401), la corte palermitana ha ritenuto che non ne sussistes-
sero i presupposti, in quanto ‘“le modalita di riproduzione — in particolare I'associa-
zione con un girotondo di bambini — non sono state in alcun modo denigratorie né
lesive del valore storico-artistico del teatro.”

Con l'ordinanza del Tribunale di Firenze, la sentenza di Palermo costituisce una
delle prime decisioni sul tema dell’illiceita della riproduzione non autorizzata dei
Beni Culturali a fini commerciali e dimostra una crescente considerazione per la
protezione e una attenta valorizzazione del nostro Patrimonio Culturale.
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APPUNTAMENTI

AGENDA

SEZIONE  COSA VEDERE DOVE QUANDO
Art Gallery David Novros. Portable Murals Galleria Thomas Brambilla dal 26/5
Bergamo al 31/7 2018
Art Exhibition | Nascita di una nazione. Palazzo Strozzi dal 16/3
Tra Guttuso Fontana e Schifano Firenze al 22/7 2018
Art Exhibition |1 capolavori della collezione Palazzo Bartolini Salimbeni dal 24/3 2018
Roberto Casamonti — Un museo, Firenze al 10/3 2019
una collezione e dimora privata
Art Exhibition  Carsten Holler. Palazzo Strozzi dal 19/4
The Florence experiment Firenze al 26/8 2018
Art Gallery Limmagine e il suo doppio. Eduardo Secci Contemporary  dal 19/5
Firenze al 30/6 2018
Art Exhibition  México. La pittura dei grandi Palazzo Ducale dal 23/5
muralisti e gli scatti di vita di Genova al 9/9 2018
Diego Rivera e Frida Kahlo
Auction Design e stile italiano Wannenes dal 14/6
Genova al 15/6 2018
Art Exhibition | Impressionismo e Avanguardie. Palazzo Reale dal 8/3
Capolavori dal Philadelphia Milano al 2/9 2018
Museum of Art
Art Exhibition | Torbjorn Rodland. Osservatorio Prada dal 5/4
The touch that made you Milano al 20/8 2018
Art Exhibition |1 tarocchi del Mantegna Veneranda Biblioteca dal 17/4
Ambrosiana al 1/7 2018
Milano
Art Exhibition | L'eccellenza nascosta: l'industria | Bocconi Art Gallery dal 4/5
italiana tra 1978 e 1996 Milano al 13/9 2018
Art Gallery Dialoghi. Lucio Fontana Office Project Room dal 11/5
Francesco Fonassi Milano al 30/6 2018
Art Gallery Mimmo Rotella Galleria Christian Stein dal 10/5
Milano al 13/10 2018
Art Gallery The Golden Nightingale. Progettoarte EIm Gallery dal 11/5
Ricostruzione di una mostra Milano al 29/6 2018
Art Gallery Richard Wilson: Galleria Fumagalli dal 11/5

Take an Object

Milano

al21/7 2018
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SEZIONE  COSA VEDERE DOVE QUANDO
Art Exhibition  Arte come rivelazione. Dalla Gallerie d’ltalia dal 16/5
collezione Luigi e Peppino Agrati  |Milano al 19/8 2018
Art Gallery Veronica Smirnoff. Riccardo Crespi Gallery dal 17/5
Racconti di fulgore e fragilita Milano al 20/7 2018
Art Gallery Jamais Laisser. Galleria Monica De Cardenas dal 17/5
Les photos trainer Milano al 27/7 2018
Art Gallery Gypsoteca. Agostino lacurci M77 Gallery dal 21/5
Milano al 8/9 2018
Art Gallery Susanne Kutter. MAAB Gallery dal 25/5
Lost in the middle of the street Milano al 13/7 2018
Art Exhibition  Luigi Ghirri. La Triennale dal 25/5
1l paesaggio dell’architetiura Milano al 26/8 2018
Art Exibiton  MILANO PHOTOWEEK Palinsesto diffuso dal 4/6
Milano al 10/6 2018
Art Gallery Polys Peslikas Vistamarestudio Gallery dal 6/6
Milano al 28/7 2018
Workshop Fotografia fra diritto e valore Negri-Clementi Studio Legale i/ 7/6 2018
Milano
Auction Arte Moderna e Contemporanea  Wannenes il 7/6 2018
Milano
Art Gallery Jannis Kounellis. Cosmologia di C+N Canepaneri dal 7/6
oggetti comuni Milano al 10/9 2018
Auction Arte Moderna e Contemporanea  Pandolfini i11/6 2018
Milano
Auction Arte Moderna e Contemporanea Il Ponte dal 12/6
Milano al 13/6 2018
Auction Arte Moderna e Contemporanea  Itineris i 13/6 2018
Milano
Art Exhibition  Brasile. 11 coltello nella carne PAC - Padiglione d’Arte dal 3/7
Contemporanea al 9/9 2018
Milano
Art Exhibition | Pino Pinelli Palazzo Reale dal 10/7
Milano al 16/9 2018
Art Exhibition | Bonalumi 1958-2013: I'antologia |Palazzo Reale dal 13/7
Milano al 30/9 2018
Art Fair Manifesta 12 Palermo Palinsesto diffuso dal 16/6
Palermo al 4/11 2018
Art Exhibition  Lutz & Guggisberg. Collezione Maramotti dal 21/4
11 giardino Reggio Emilia al 30/12 2018
Art Fair Biennale del Disegno. Visibile e Palinsesto diffuso dal 28/4
Invisibile. Rimini al15/7 2018
Art Exhibition | Pink Floyd: la mostra MACRO dal 19/1
Roma al 1/7 2018

SEZIONE  COSA VEDERE QUANDO
Art Exhibition | TURNER. Opere dalla Tate Chiostro del Bramante dal 22/3
Roma al 26/8 2018
Art Gallery Francesco Clemente. After Garcia  Galleria Lorcan O’Neill dal 18/5
Lorca in New York Roma al 3/8 2018
Art Exhibition  Viaggio in Italia. I paesaggi Mart dal 21/4
dell’Ottocento dai Macchiaioli ai ~ Rovereto al 26/8 2018
Simbolisti
Art Exhibition | Gianfranco Baruchello Mart dal 19/5
Rovereto al 16/9 2018
Art Exhibition | Sdri Ember. Galleria Campari dal 23/5
Since our stories all sound alike Sesto San Giovanni (M) al 9/9 2018
Art Gallery Viktor Koldr - Photographs Norma Mangione Gallery dal 3/5
Torino al 28/7 2018
Art Exhibition | FO.TO Foiografi a Torino Palinsesto diffuso dal 3/5
Torino al 29/7 2018
Art Exhibition  Barry X Ball: Villa Panza dal 12/4
The End of History Varese al9/12 2018
Art Exhibition | Dancing with Myself Punta della Dogana dal 8/4
Venezia al16/12 2018
Art Exhibition  Cows by the water. Palazzo Grassi dal 8/4 2018
Albert Oeblen Venezia al 6/1 2019
Art Exhibition | Biennale Architettura 2018 Giardini e Arsenale dal 26/5
Venezia al 25/11 2018
Art Exhibition | Bacon - Giacometti Fondazione Beyeler dal 29/4
Basilea al 2/9 2018
Art Fair Art Basel Messe Basel dal 14/6
Basilea al17/6 2018
Art Gallery Tableaux. Francesco Pergolesi Catherine Edelman Gallery dal 4/5
Chicago al 7/7 2018
Auction Arte del XX Secolo e Phillips il 27/6 2018
Contemporanea Londra
Art Exhibition | Anselm Kiefer. Uraeus Channel Gardens at Rockefeller |dal 2/5
Center al 22/7 2018
New York
Auction Urban Art Artcurial il 26/6 2018
Parigi
Art Exhibition | Shenzhen Biennale 2018 Shenzhen Bay Park | Luohu Art | dal 11/5
Museum al 30/7 2018
Shenzhen
Art Exhibition  Man Ray Kunstforum Wien dal 14/2
Vienna al 24/6 2018
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EGALE ASSOCIATOQO

STUDIO

Negri-Clementi Studio Legale Associato & uno “studio-boutigue” con sedi a
Milano, Verona e Vicenza. Lo Studio nasce all’inizio del 2011 per impulso dell’Av-
vocato Gianfranco Negri-Clementi, consulente e legale di fiducia di importanti
gruppi bancari, assicurativi e industriali italiani e multinazionali, il quale, dopo aver
creato nel corso di cinque decenni altre realta di primo piano nel panorama non
solo italiano degli studi professionali, ha deciso di intraprendere una nuova sfida
per fondare una boutique di consulenza legale. Ha scelto di aderire a questa sfida
la figlia Annapaola Negri-Clementi, oltre ad altri professionisti provenienti da alcuni
dei piu importanti studi legali nazionali e internazionali e con consolidate espe-
rienze nel settore del diritto civile e commerciale, sia nell’attivita difensiva giudi-
ziale sia nella consulenza stragiudiziale, con particolare riferimento alle operazioni
straordinarie e alle ristrutturazioni aziendali. Lo Studio offre un servizio integrato
di assistenza e consulenza nell’ambito del diritto d’impresa: diritto commerciale e
societario; M&A e private equity; contenzioso e arbitrati; real estate; diritto dell’arte;
proprieta intellettuale e information technology; diritto penale d’impresa e sicu-
rezza e ambiente; compliance — tutela e D. Lgs. N.231/2001. Negri-Clementi offre
consulenza anche negli ambiti di diritto del lavoro e diritto amministrativo attraver-
SO best friendship con altri studi boutique di primario standing. Lo Studio si avvale
inoltre della collaborazione dello Studio Nobolo Associati STP con un’approfondi-
ta esperienza sulle problematiche fiscali e finanziarie.

Nell’lambito del diritto dell’arte i professionisti dello Studio si occupano di que-
stioni relative a: autenticita e attribuzione di opere d’arte; titolarita e provenienza;
diritto di seguito; assistenza nelle voluntary disclosure; disciplina delle opere d’arte
dichiarate di interesse culturale ai sensi del Codice dei Beni Culturali e Ambientali;
donazioni, eredita, atti di liberalita e passaggi generazionali di singole opere d’arte
o di intere collezioni; art bonus € sponsorizzazioni culturali; contratti di assicura-
zione, di deposito e di noleggio; esportazione e importazione, temporanea o defi-
nitiva, di opere d’arte dall’ltalia; acquisti coattivi e prelazione d’acquisto da parte
dello Stato italiano di beni culturali e assistenza nell’iter procedurale davanti al Mi-
BACT; beni culturali rubati; costituzione di fondazioni; trust di opere d’arte; archivi
e fondi di opere d’arte; fiscalita e gestione dell’investimento in arte e tax planning.
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Oltre al diritto dell’arte, Negri-Clementi fornisce un servizio di consulenza e assi-
stenza specializzato nel settore dell’arte orientando la propria clientela (UHNWI,
HNWI, banche, family office, imprese, fondazioni, compagnie assicurative, case
d’asta, gallerie, artisti, mercanti d’arte, collezionisti, musei, curatori, restauratori
ecc.) nei mercati dell’Arte Antica, Moderna e Contemporanea. | nostri professioni-
sti specializzati in diritto dell’arte offrono soluzioni indipendenti, riservate e mirate
per la creazione, la gestione, la valorizzazione, la protezione e il mantenimento del
patrimonio artistico, collaborando con un network di partner che si distinguono per
talento ed esperienza nel campo dell’arte e che assicurano un servizio altamente
qualificato. Lo Studio presta consulenza nella determinazione delle strategie di
gestione e di valorizzazione personalizzate, nella protezione dei patrimoni artistici,
oltre che nella consulenza tecnico-logistica e assicurativa (come trasporto, custo-
dia e restauro), con riguardo a singole opere d’arte o a intere collezioni. Lo Studio
fornisce inoltre servizi di creazione, gestione e valorizzazione di corporate art col-
lection ed € in grado di fornire soluzioni ad hoc nel’ambito dei servizi di noleggio
di opere d’arte.

Lo Studio & attivo nel percorso di educazione all’arte attraverso la creazione e la
realizzazione di format di eventi e programmi di formazione in campo artistico e
culturale, organizza visite guidate a mostre e fiere internazionali di settore, nonché
eventi esclusivi quali vernissage presso gallerie e studi d’artista, programmazione
di corsi di formazione, giornate di studio, incontri e seminari nelle discipline arti-
stiche, economiche e giuridiche in collaborazione con primarie universita, case
d’asta, riviste di settore e fondazioni culturali.

All’estero, Negri-Clementi Studio Legale Associato si avvale — secondo formule di
collaborazione che garantiscono la massima qualita, tempestivita e flessibilita di
intervento — del contributo di professionisti e strutture terze che condividono valori
e approccio al lavoro.
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STUDIO NOBOLO ASSOCIATI

La complessita dei rapporti economici fra aziende e fra persone fisiche, in-
crementata dalla sempre maggiore globalizzazione dei mercati e delle relazioni
internazionali, trova risposte efficaci nel mondo della professione che si evolve,
nel solco della tradizione del rapporto fiduciario, innovando ed ampliando i confini
dell’attivita in team di dottori commercialisti.

Lo studio affonda le Sue radici con inizio dell’attivita ormai nel lontano 1949, quan-
do il bisnonno dell’attuale professionista Amministratore lascia I’Amministrazione
finanziaria dello Stato dopo oltre 30 anni di brillante carriera, per intraprendere
I’attivita professionale autonoma. Con lo sviluppo dell’attivita entrano a far parte
dello studio la figlia ed il genero, seguiti poi dal nipote che accanto all’attivita
professionale sviluppa la carriera universitaria. Giunti alla quarta generazione con
I'inserimento di due bisnipoti all’inizio del secondo millennio, successivamente nel
2015 la struttura si & evoluta in Societa tra professionisti, mantenendo le carat-
teristiche di profondita e correttezza dei rapporti Professionali, specializzati nella
attivita di tutela dei patrimoni familiari nell’ambito dei passaggi generazionali, con
specifica attenzione alle problematiche fiscali, societarie e finanziarie e di corpo-
rate governance.

Lo studio € composto da un team di professionisti esperti e coesi, da anni abi-
tuati a collaborare assieme per risolvere i problemi posti dalla globalita della sfida
economica, aggiornati alle migliori procedure tecnologiche per assicurare la tem-
pestiva risposta alle esigenze della complessita fiscale italiana e anglosassone.
Lo studio si avvale inoltre di una rete di professionisti in Italia e all’estero articolati
per specializzazione, la cui attivita professionale &€ coerente con le linee guida dello
studio, verificata da anni di esperienze comuni.
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DELEGAZIONE
DI MILANO

Il FAl - Fondo Ambiente Italiano & una Fondazione privata, nazionale, senza
scopo di lucro, che nasce a Milano nel 1975. Fu Elena Croce, figlia del grande filo-
sofo Benedetto, che spinse I’amica Giulia Maria Mozzoni Crespi, Renato Bazzoni,
Alberto Predieri, Franco Russoli a impegnarsi per creare in Italia una fondazione
sulla falsariga del National Trust britannico. L'obiettivo € la promozione di una
cultura di rispetto della natura, dell'arte, della storia e delle tradizioni d’ltalia e la
tutela di un patrimonio che & parte fondamentale delle nostre radici e della nostra
identita. Il FAI si & ispirato fin dalla sua fondazione nel 1975 al National Trust in-
glese ed ¢ affiliato al’'INTO - International National Trusts Organisation. Il FAl basa
la propria attivita su tre valori fondamentali: Concretezza, I'impegno non soltanto
programmatico ma effettivo nel fare per il bene del Paese; Passione, il sentimento
che ci muove nelle nostre azioni; Condivisione, includere tutti, mettere a disposi-
zione di ognuno, per sempre, i Beni che ci sono stati affidati ed educare, ovvero
contribuire a formare dei cittadini piu consapevoli e partecipi del patrimonio cultu-
rale e artistico del loro Paese.

| valori del FAI sono tradotti in gesti concreti ogni giorno dai suoi volontari. Senza
di loro, il FAl non sarebbe cio che é: una presenza capillare sul territorio nazionale,
che svolge un’attivita costante a fianco di molti partner locali (istituzioni, aziende,
cittadini) e di persone che nella Delegazione FAI trovano un punto di riferimento.
La Rete territoriale del FAI € coordinata da 19 Direzioni Regionali ed & organizzata
in 120 Delegazioni, 90 Gruppi FAI e 85 Gruppi FAI Giovani. La Rete da vita ai gran-
di eventi Nazionali come le Giornate FAI di Primavera e la Giornata FAIl d'Autunno,
grazie all’inesauribile impegno dei volontari che, inoltre, si occupano di valorizzare
e far conoscere I'ltalia durante I’anno con un ricco calendario di appuntamenti.
In particolare il FAI Delegazione di Milano € presieduta da giugno 2017 dal Capo
Delegazione e Presidente FAI Lombardia, Professor Andrea Rurale, con I'ausilio di
venti delegati. E inoltre presente un Gruppo FAI Giovani Milano i cui Capo Gruppo
sono Francesca Maria Montanari, Francesco Baj e Michelangelo Taibi.
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DISCLAIMER

La presente pubblicazione ¢ distribuita e curata da Negri-Clementi Studio Le-
gale Associato. Pur ponendo la massima cura nella predisposizione della presente
pubblicazione e considerando affidabili i suoi contenuti, Negri-Clementi Studio
Legale Associato non si assume alcuna responsabilita in merito all’esattezza,
completezza e attualita dei dati e delle informazioni nella stessa contenuti ovvero
presenti sulle pubblicazioni utilizzate ai fini della sua predisposizione. Di conse-
guenza Negri-Clementi Studio Legale Associato declina ogni responsabilita per
errori od omissioni. La presente pubblicazione & fornita per meri fini di informa-
zione e illustrazione. Negri-Clementi Studio Legale Associato non potra essere
ritenuto responsabile, in tutto o in parte, per i danni derivanti dall’'uso, in qualsiasi
forma e per qualsiasi finalita, dei dati e delle informazioni contenute nella presente
pubblicazione. La presente pubblicazione, previa comunicazione, potra essere ri-
prodotta unicamente nella sua interezza ed esclusivamente citando il nome di Ne-
gri-Clementi Studio Legale Associato, restandone in ogni caso vietato ogni utilizzo
commerciale. La presente pubblicazione & destinata alla consultazione da parte
della clientela di Negri-Clementi Studio Legale Associato cui viene indirizzata e
in ogni caso non si propone di sostituire il giudizio personale dei soggetti a cui si
rivolge.
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