INCONTRI SULLA FOTOGRAFIA CONTEMPORANEA – Centro Culturale “GINO BARATTA” Mantova 05/2003

Ringrazio dell’invito e parto dalla presentazione. 

Mi si definisce uno stampatore fine-art  e  lo stampatore del Laboratorio BT&C.

Il termine fine-art è preso in prestito dal mercato anglosassone, (spesso si trova nei listini di ottimi laboratori nomi superlativi come: CADILAC-PRESTIGIO-BOSS per definire queste stampe) ma non si è preso ancora tutto ciò che sostiene questo termine: esso sta ad indicare una stampa con caratteristiche di ECCELLENTE REALIZZAZIONE E CONSERVAZIONE. Uno arriva a stampare a questi livelli, quando ha maturato un’esperienza e conoscenza spesso attraverso importanti scuole o laboratori professionali o anni di costante applicazione professionale, o tutte  insieme. 

Dico questo per 3 motivi: - 1- è difficile da noi trovare riscontri o appartenenze a discipline tecniche e teoriche regolarmente apprese (la fine-art lo è), oggi vi sono molti stereotipi che ci permettono di fregiarsi di questo termine. (considerazioni a priori). -  2- che le fotografie in Italia non sono acquistabili  o  vendibili con tali superlativi. -3 -che vi è, scomodando il Leopardi, “UN INFINITA VANITA’ DEL TUTTO” e spesso dimostriamo di non avere stima di nulla. 

La stampa fine-art è un termine che non sta ad indicare chi è il più bravo, ma un percorso professionale, tecnico e culturale aggiornato e costante nel tempo.

Detto questo comunque oggi si cerca di incamminarsi su questa strada da quando la richiesta di fotografia è entrata nelle gallerie d’arte e da quando il digitale ha, di fatto, diventare contemporanea la fotografia.

Cosi come la fotografia, all’origine cercò di imitare la pittura essendo più realista, la pittura trovò la strada dell’astrattismo che ne fece la sua contemporaneità.

Pertanto preferisco il termine: stampatore del Laboratorio BT&C, in quanto sento in questo momento per il nostro settore, per la fotografia italiana, il bisogno di UNITA’ piuttosto che di UNICITA’.

Penso ad un laboratorio fotografico inteso come LUOGO, come lo spazio aperto ove il cliente conviene, dove si abbiamo contatti con tante DIFFERENZE (lo citiamo anche sul catalogo).

Oggi va di moda abolire i luoghi tradizionali connotati dal tempo, dal mercato, dai riti, dai miti.

Accade spesso, che differenze (analogico e digitale?) non si riconoscano reciprocamente ma siano prese dalla patologia dell’uno e, pretendano ognuna per conto proprio di valere come un tutto.

La scelta di come si vuole crescere è molto complessa qui da noi, chi sceglie di lavorare con la fotografia per degli autori o con chi propone un progetto, se lo vuoi servire, non puoi scegliere scorciatoie o vie brevi o percorsi bassi, non puoi sottometterti ad alcun imperativo che ti costringa a dei compromessi.

A lavorare con queste persone si diventa TEMPO e non ATTIMI.

La qualità diventa un’atteggiamento, un’intenzione. Oggi è più facile farsi certificare pagando qualcosa come (20/30 milioni??), e non trovate quasi più la scritta: dal 1900….ecc.ecc.

BENE:

AVEVO DATO UN TITOLO A QUESTO INCONTRO:

ZONE D’OMBRA ESPOSTE IN EVIDENZA

ma nel pensare a cosa scrivere, a quello che in questo settore spesso ci diciamo, il problema non è quello di evidenziare, ma di mettersi in evidenza attivamente, coerentemente, legittimamente, e forse per questo il titolo potrebbe diventare:

ZONE D’OMBRA OSCURATAMENE ATTIVE

(PERALTRO TITOLO DI UNA BELLA MOSTRA DI PITTURA)

Ma lasciamo i giochi di parole:

ritengo che lo stampatore sia in effetti l’ombra dell’autore, ma non debba essere l’ombra di tutta la Fotografia.

SE IN ARTE E’ IMPORTANTE IL RAPPORTO TRA L’ARTISTA (L’OPERA) E LO SPETTATORE, SPESSO IL PRIMO SPETTATORE IN ASSOLUTO DELL’OPERA DEL FOTOGRAFO E’ PROPRIO IL SUO STAMPATORE.

Così come il Laboratorio fotografico (non il concetto spesso astratto, ma ciò che realmente rappresenta come esperienza imprenditoriale, culturale ,ecc.) non sia solo un’appendice, un’aggiunta, una sfida tra i generi, MA SPESSO E’ L’ULTIMA TAPPA DELLA CREAZIONE.

E’ LA VERIFICA DEL TALENTO DELL’AUTORE.

ESSA E’ LA PARTE VISIBILE DI UN LAVORO DI CREAZIONE CHE SI SVOLGE SPESSO SUL FILO DELLE SENSAZIONI.

REALIZZA L’IMMAGINE PER ECCELLENZA; DALLO STATO LATENTE DEL NEGATIVO E DALL’IMMAGINARIO DEL FOTOGRAFO, RINASCE, COME IN TUTTE LE OPERE D’ARTE, AL PASSAGGIO ALLA REALTÀ.

ORA:

PER ESPERIENZA IMMAGINO che molti di Voi stanno pensando che:

io rappresenti il luogo in cui si va quando non se ne può fare a meno(vedi il colore), come il luogo limite della propria creatività, dove si spende tanto, dove spesso ci si fraintende,

ripercorrete con l’immaginazione per un momento ciò che accadrebbe nell’avere un lavoro importante da realizzare e dovete stampare delle fotografie………………cosa fareste?

(………..premesso che abbiate prima risolto tutte le vostre contraddizioni con l’IO e con il SE, tipiche di chi parte dicendo che se potesse stamparselo PERSONALMENTE sarebbe il miglior lavoro in assoluto, ma SE qualcuno e notate il “qualcuno” lo farà al suo posto, questo è perché: non aveva il tempo, la sua “camera oscura”? era momentaneamente inagibile, ecc.ecc. e state tranquilli che difficilmente colui saprebbe separare il concetto che: QUESTO E’ UN LAVORO E QUESTO SONO IO)

Qui entrano in gioco le contraddizioni “Tipo”.

1- CONTRADDIZIONI CULTURALI, ECONOMICHE, SOCIALI DI CHI SI AVVICINA ALLA FOTOGRAFIA. (NON ESSENDOCI STATA UNA FORMAZIONE SCOLASTICA CHE ABBIA AMALGAMATO LE DIVERSE APPARTENENZE A CLASSI DIVERSE CON UN PERCORSO FORMATIVO GENERALE, IMMAGINATE COME UN LAUREATO SI RITROVA A PARLARE CON UN POSTINO O COME UN ARCHITETTO CON UN GEOMETRA O COME UN MILIARDARIO CON UN PANETTIERE e naturalmente come un fotografo con uno stampatore.

2- DA QUESTA MANCANZA NASCE IN PARTE LO SCONTRO IN FOTOGRAFIA TRA L’INTERESSE REALE ACCORDATO ALLE MANIPOLAZIONI TECNICHE E LA VOLONTA’ ESPLICITA  DI  SCREDITARLE. (LO SCAMBIO DI ACCUSE TRA LE PARTI E’ TUTTO SVOLTO A MANTENERE LE DISTANZE CULTURALI APPRESE IN PRECEDENZA CON O SENZA VARI TITOLI E LA SCELTA NELL’ACCUSARSI E’ ARBITRARIA, SI SCEGLIE UNA O L’ALTRA A SECONDA DI COME TI RISPONDE L’INTERLOCUTORE.)

Tutti i fotografi esperti concordano sulla maggior importanza delle operazioni di laboratorio e confessano solo dal giorno in cui hanno provato a sviluppare e stampare  o personalmente o con serie collaborazioni esterne, che si comincia a fare dell’autentica fotografia.  Ma nello stesso tempo essi rifiutano di ammettere che queste operazioni possano valorizzare la fotografia in quanto tale.

La contradizione fra la cura effettivamente accordata ai procedimenti e l’importanza che viene loro attribuita a livello di discorso, si spiega col timore di una inflazione della tecnica, che ridurrebbe la fotografia a un procedimento di riproduzione meccanica della realtà.

(aggiungo anche la mancanza di ottimi corsi di economia nelle scuole)

E’ dunque l’idea di una tecnica ridotta alla prosaicità utilitaria che viene in tal modo condannata. Per salvarla basterebbe che i suoi procedimenti potessero abbracciare l’intenzione dell’artista, come il pittore: la tecnica, dominata nella successione delle sue operazioni dalla forma di un progetto, diviene allora un elemento essenziale della creazione stessa. 

La tecnica fotografica potrebbe prestarsi a ricerche suscettibili di valorizzare il prodotto in quanto opera d’arte. 

La volontà di salvaguardare una definizione “artistica” contro la tecnica non deriva dalle esigenze dell’arte stessa, ma dal fatto che l’arte è pensata attraverso un’immagine idealizzata delle sue condizioni e del suo ruolo sociale, che esclude la franca partecipazione a una tecnica, quest’ultima rappresentata come <volgare>.(sensazione spesso appartenente ai fotografi,  che dalla tecnica - e con la tecnica, si difendono).
E oggi rischiamo di trasportarla anche al digitale, per difendere un ruolo male impostato fin dai tempi della nascita della fotografia.

 La fotografia nasce come tecnica di registrazione e riproduzione dei valori visivi del reale.

E’ la prima tecnologia che raggiunge questo rapporto con la realtà.
La tecnica fotografica TRASFORMA I VALORI VISUALI DEL REALE.
La Fotografia opera su tre fattori della realtà: 1° e 2° concettualizzabili come il TEMPO E LO SPAZIO, il 3° fisico, tecnico, LA LUCE.

La fotografia viene a definirsi “arte visiva”

Oggi la si fa piu’ vicina all’estetica che all’arte, forse intesa come PERCEPIRE SENSIBILE (assumere i dati della realtà esterna mediante i sensi).

L’immagine fotografica non è una riproduzione della realtà fenomenica (phàinomai, io appaio), ma la traduzione dello stato d’animo che quella particolare realtà ha indotto nel fotografo. (Silvano Bicocchi)
Il linguaggio fotografico nasce nel rapporto coerente tra tecnica e poetica – producendo un’estetica visiva. (C.Marra – FORSE IN UNA FOTOGRAFIA).

R. Barthes: (miti di oggi)

UNA FOTOGRAFIA E’ UN SEGNO CHE NON SI LIMITA A TRASMETTERE IL PROPRIO SIGNIFICATO LETTERALE, MA E’ IN GRADO DI INNESCARE UN PROCESSO DI “SIGNIFICAZIONE SECONDA” NELLA QUALE  ESSO DIVENTA SIGNIFICANTE (forma) DI UN NUOVO SIGNIFICATO (concetto).

Questo alternarsi tra il negare ed il confermare la tecnicità è SEMPRE DOVUTO ALL’ASSENZA DI UN LINGUAGGIO E DI NORME COSTITUITE CHE RENDE L’IMPRESA PARTICOLARMENTE DIFFICILE.

Da questo stato di separazione e subalternità deriva un’ulteriore questione importante:

OGGI quando ci accingiamo a questo mezzo, spesso non sappiamo quale fotografia stiamo nominando, ora vi abbiamo aggiunto anche quella digitale.

QUANDO DICIAMO FOTOGRAFIA, QUALE FOTOGRAFIA NOMINIAMO?(Silvio Wolf)

Esiste la Fotografia, ma esistono molte fotografie.

Essa è ormai ricca di generi, di modi e tradizioni; d’identità e stili.

Occorre affrontarla non dovendo ogni volta ripartire da zero, occorre affrontarla e conoscerla come percorso storico stratificato sia come Aziende che devono scegliere, sia come persone che vogliono conoscere; a maggior ragione oggi che sono in corso cambiamenti epocali del suo linguaggio e dei suoi statuti, della sua tecnica e della sua identità, del suo ruolo sociale e del suo mercato.

Se la conoscenza  erudita della storia di questa arte e la familiarità con le regole tecniche e teoriche che la caratterizzano si incontrano solo eccezionalmente, è perché non ci si sente tenuti allo sforzo di acquisire, conservare e trasmettere questo corpo di conoscenze che fanno parte dei preliminari.(Pierre Bordieau)

OCCORRE COME SOSTIENE ANCHE NINO MIGLIORI INCOMINCIARE A COSTRUIRE PROGETTI.

Oltre a notare tutto questo, si parla spesso della mancanza di un’istituzione incaricata ad insegnare metodicamente e sistematicamente questa materia “LA FOTOGRAFIA”.

Purtroppo se n’è parlato troppo a lungo e oggi i linguaggi sono molto modificati, il concetto è simile ad una bolla papale sul controllo delle nascite: convince solo quelli che sono convinti.

Comunemente si dice che occorre una “PRESA DI POSIZIONE” ma la parola va intesa nel senso lato; ESISTONO POSIZIONI GIA’ PREVISTE E UNO LE PRENDE. (non si riflette o si collabora abbastanza)

E NON SI PRENDONO A CASO. SI PRENDONO LE POSIZIONI CHE SI E’ PREDISPOSTI A PRENDERE A SECONDA DELLA POSIZIONE CHE SI OCCUPA IN UN CERTO CAMPO.

Es. faccio l’architetto o il concettuale e seguo quella linea, faccio il poeta e seguo quello,faccio l’astrattista e seguo questo, faccio il sociale o reporter e faccio come voglio, e alla fine facciamo tutti un gran casino, sostenendo che dalla fotografia basti prendere solo quello che serve.

Vi è da notare come dicevo che non da oggi l’entrata nel settore fotografico è decisa da ogni individuo arbitrariamente, che proprio questa arbitrarietà è ancora fonte di divario tra i circoli amatoriali e la professione di fotografo.(i circoli sono stati la scuola in italia??-pongo la domanda.)

Dico questo non perché non ci siano scuole (vedi scuole d’arte ,licei artistici ecc),  autori, fotografi di fama, laboratori, ma non ci si è preoccupati che l’ESISTENZA DI OPERE CONSACRATE e di tutto il sistema di regole che definiscono l’approcio sacramentale, presuppone un’istituzione/i la cui funzione non sia solo di trasmissione e di diffusione, ma anche di LEGITTIMAZIONE.
SE SOSTENIAMO CHE OCCORRE UNO SFORZO PER LEGITTIMARE QUESTA CONOSCENZA, LA PRATICA CHE PONE E IMPONE A CHI VI SI DEDICA E’ LA QUESTIONE DELLA PROPRIA LEGITTIMAZIONE.

Es: prendiamo il cinema fino a 20 anni fa era nella stessa situazione della fotografia oggi, alla ricerca di legittimazione, cosi come il jazz.

Quando andate al cinema, alla fine del film nei titoli di sottofondo è nominata anche la zia, sempre che abbiate il tempo di vederli scorrere tutti, in media durano quasi come il film, e visto i costi della pellicola…….non lo fanno per regalare gloria.

Non penso che vengano messi perché le comparse pagano o perché sperino che 

venendo nominate succeda chissà cosa.

Questo invece lo dico ai fotografi in paranoia di svelare o regalare chissà quale segreto o favore: spesso l’autore di un libro si affida ad un traduttore quando vuole far conoscere il suo manoscritto al mondo, ed è disposto al rischio di fraintendimento, ma l’unica strada è quella di una seria ed attenta scelta e collaborazione, spesso affidata ad altri scrittori e così via. E per serietà a se stessi ed ai propri lettori, la traduzione viene sempre firmata.

In ogni lavoro pubblicato di un fotografo o in cui si tratti di fotografia, noterete l’atteggiamento di devozione che è moneta corrente quando si tratta di nominare nomi colti o editori importanti compresi grafici, tipografi, critici d’arte, ecc., e non si nominano mai i collaboratori, gli aiuti, i tecnici del proprio settore, se non con definizioni di: amici, cari, e così via, per non parlare dello stampatore il qual nome è aborrito.

Come mai più si sale nella professione o più ci si allontana dalla definizione di fotografo, più si è meno propensi a conferire alla fotografia un valore di attività? (pongo la domanda). 

IO PENSO CHE IL CINEMA POSSA INSEGNARCI UNA STRATEGIA OTTIMA, CIOE’ QUELLA DI ESSERSI CREATO UN SUO MONDO, un mondo che forma, seleziona, costruisce intorno a se (purtroppo la fotografia è insegnata e considerata e in parte lo è, una tecnica facile), forse CONTRADDITORIO ma UNITO.  SEMPRE NELLA BROCHURE noterete che MANUELA ZANELLI parlerà di fotografia con la qualifica di critica d’arte?. 

Naturalmente dico questo non per creare una corporazione, il cinema non lo è.

Forse gli unici a non essersene accorti sono stati proprio i fotografi, una comunità in perenne equilibrio tra linguaggi altrui ma poco spesso cosciente dei propri e spesso pervasi da un senso di inferiorità.

Questa comunità è stata continuamente scavalcata da altre e più agguerrite tribù: quella dei chimici, che hanno inventato la fotografia, quella dei fisici, che l’ha sviluppata per verificare le proprie intuizioni del mondo, quella degli informatici, che l’ha smaterializzata e trasformata in numeri, quella degli artisti, grandi onnivori consumatori di linguaggi, che l’ha contaminata, trasgredita, sovvertita, usata e spesso abbandonata.(Silvio Wolf)

Mi si consenta????(questa frase devo ricordarmi di abolirla dal vocabolario) di ampliare per finire, la figura che ha percorso le osservazioni precedenti e di renderla ancora più esplicita: DICO CHE CI TROVIAMO DI FRONTE OGGI A QUALCOSA COME A UNA MUTAZIONE NELLO STESSO SPAZIO COSTRUITO.

Voglio dire che noi stessi, i soggetti umani che accederanno a questo nuovo SPAZIO più che mezzo, IL DIGITALE, non abbiamo tenuto il passo con questa evoluzione; c’è stata una mutazione nell’oggetto, non accompagnata finora da alcuna mutazione del soggetto; ancora non possediamo il corredo percettivo per armonizzarci con questo iperspazio, se così lo posso definire, PERCHE’ I NOSTRI SCHEMI PERCETTIVI FORSE NON SI ERANO BEN PREPARATI PER QUELLO CHE E’ STATO FINORA.

Abbiamo creato una ciceroniana arte dell’inventare, ma non abbiamo creato gli spazi (tutti compresi) dove realmente depositarla e seriamente confrontarla.

McLuhan poneva in una sua tesi questa definizione “materialismo tecnologico”, quello di una cultura che si evolve in relazione alle tecnologie, l’impatto con le tecnologie non è evitabile, i loro effetti non sono eludibili.

Quando oggi mi dico; SOGNO O SON DESTO, debbo modificarlo dicendomi: SOGNO – SON DESTO in un mondo reale fisico – SON DESTO in un mondo reale simulato?(Silvio Wolf)

Ho sempre sostenuto che la tecnologia ci sia stata imposta come  EMERGENZA e non come necessità, e su questo resto tranquillo, ma non sono tranquillo quando osservo come non ci sia continuità dalla tradizione all passaggio attuale.
Bisogna dare risposte non difensive ma creative a questo, per non trovarci ancora una volta sulle solite difensive che ciò che è tecnico non è artistico e viceversa.

COSA CHE RIPETO, HA RITARDATO L’INTERDISCIPLINARIETA’, quella tendenza a considerare le varie discipline in reciproca connessione metodologica e culturale.

Questa sembra una metafora detta da uno come lui:

A. Adams sosteneva: THE PERFECT IS THE  ENEMY OF THE GOOD


( LA PERFEZIONE è NEMICA DEL BUONO)

LO STAMPATORE ED IL SUO STAFF O LABORATORIO devono rappresentare al meglio, con le massime conoscenze tecniche e culturali, garanzie, tutele, il proprio mestiere e di conseguenza i propri clienti, ognuno di loro ha esigenze diverse, apporta conoscenze diverse, attraverso queste connessioni potremo anche noi arrivare a dare definizioni quali FINE-ART, PRESTIGE, ECC., perché non basta solo la perfezione nel realizzare un’ottima stampa, ma occorre un luogo, dei luoghi dove poter continuare a far crescere costantemente le diverse esperienze, luoghi in cui si possa verificare la propria ed altrui crescita. 

Consiglio di leggervi la storia di alcuni importanti laboratori fotografici, attraverso internet, quali PICTO (fr) fondatore insieme a grandi fotografi, di Magnum, definiti nel ’42 “stampatori della resistenza”, il quale tiene a definirsi oltre che impresa commerciale, un pezzo di storia della fotografia. 

IN FINE: ALCUNE PAROLE DI MANUELA ZANELLI (riammessa come ottima critica di fotografia). Nella recensione della mostra di ANDREI TARKOVSKIJ, è venuta fuori una definizione della FOTOGRAFIA che ho voluto fare mia e che accompagna il senso della VISIONE DELLE STAMPE CHE ANDRO’ A MOSTRARVI:

La fotografia:

- L’APPUNTAMENTO - TRA IL GRANDE SOTTOFONDO UMANO, E LE COSE CHE CI CIRCONDANO.

Grazie.









 17 maggio 2003

BT&CTorricelli&Carìa  -  Carpi  -   stampe fotografiche  

