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	«... di sicuro, ci sarà sempre chi guarderà solo la tecnica e si chiederà “come”,

	mentre altri di natura più curiosa si chiederanno “perché”»

	Man Ray

	 

	 

	 

	 

	 

	 

	 

	 

	 

	 

	 

	 

	 

	 

	 

	 

	CONOSCERE PER FOTOGRAFARE, con il proprio proprio STILE

	 

	Un appassionante viaggio, attraverso i secoli, nella storia della fotografia,  nel differenziarsi degli stili fotografici, insieme al progredire delle tecniche, nei percorsi umani dei protagonisti, immersi negli eventi storici di quei decenni. 

	 

	Compito di questo volume non è insegnare tecniche fotografiche (che pure sono brevemente illustrate), ma mostrare come le evoluzioni dei mezzi tecnici e del linguaggio, i diversi periodi storici in cui avvengono, come le singole personalità dei fotografi influiscano sulle scelte e sugli stili.

	 

	Il lettore attraverserà, in una narrazione avvincente come un romanzo, gli eventi storici e tecnici che hanno portato alla fotografia conteporanea,  trovandovi, in un ragionato percorso semplice e scorrevole, tutti i protagonisti.

	 

	Un testo per lo studente e per l'appassionato, per capire la fotografia, per individuare  la propria direzione e il proprio stile, la via alla consapevolezza necessaria per un percorso estetico e di contenuto. 
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	Un giorno, avrò avuto 5 o 6 anni, per gioco o per nascondermi, mi rinchiusi in uno stanzino buio della casa. Mentre aspettavo lì con il fiato sospeso, scoprii una magia inaspettata luminoso sul muro appariva, confuso e capovolto, incorniciato da una finestra, anch’essa capovolta, un paesaggio con alberi e cielo.

	Mi rinchiusi ancora in quello stanzino per ammirare la “magia” e riuscii finalmente a capire che il paesaggio proiettato sul muro era quello esterno alla casa, esattamente davanti al buco della chiave nella serratura di quella porta che introduceva alla “camera oscura”, oltre la finestra.

	Credo che le prime camere oscure siano nate insieme ai muri delle case e ai buchi delle serrature.

	s.f.

	 

	 

	 

	 

	 

	 

	 

	-- index --

	Prima degli inizi, la camera oscura

	 

	 

	Alla Fotografia si giunge dopo un percorso di diversi secoli di osservazioni sulla luce e sull’ottica a partire da Pitagora, Aristotele ed Euclide, alla successiva influenza della Scienza, dell’Arte e dell’Architettura. Fin dal ponderoso De Architectura di Vitruvio (I sec. A.C.), è il tema della prospettiva che avvicina matematici, artisti e architetti.

	Sembra che il primo ad aver concepito un “uso” della camera oscura sia stato Aristotele, nel IV secolo a.C. allo scopo di osservare un’eclissi di sole (che poteva così essere “proiettata” su una parete o su un piano). Pare ne facessero uso anche gli astronomi arabi, come si desume da una descrizione della stessa riportata da Alhazan Ibn Al-Haitham nell’anno mille. La usò anche lui per osservare un’eclisse.     Leonardo da Vinci, nel 1515, ne descrisse una cui diede il nome di Oculus Artificialis.

	Nel castello di Fontanellato, XIV secolo, ci ricorda Luigi Ghirri nelle sue Lezioni, esiste una stanza oscura (a tutt’oggi funzionante). Attraverso un forellino l’immagine della piazza antistante il castello viene tutt’ora proiettata, rovesciata, tramite un prisma, su un foglio bianco orizzontale: una specie di rudimentale "telecamera" attraverso la quale si può osservare senza essere visti.

	Un’altra camera oscura funzionante si trova in una stanza alla sommità dell’Outlook Tower, a Edimburgh. Fu messa in opera nel 1850 e tutt’ora si può assistere, attraverso un curioso marchingegno di lenti e specchi, che ruota come un periscopio all’esterno, alla proiezione su un grande schermo orizzontale, della città reale sottostante.

	Daniele Barbaro, cardinale e studioso veneziano, nel 1550, per rendere più nitida l’immagine, aggiunse un diaframma alla camera oscura. Il fisico e filosofo Girolamo Cardano ottenne poi un’immagine ancora più precisa, applicando al forellino una lente convessa: il primo “obiettivo fotografico”.

	Nel 1584 il napoletano Giovanni Battista Della Porta, filosofo e studioso dei fenomeni della percezione e della magia, descrisse, nel suo libro Magía Naturalis, un apparecchio con una lente e uno specchio riflettente/raddrizzante, che permetteva di vedere l’immagine “dritta” su un vetro smerigliato posto su un piano orizzontale superiore: ponendo un foglio da disegno sul vetro, era possibile disegnare l’immagine proiettata, ricalcandone i contorni visibili in trasparenza.

	Nel 1685, Johan Zahn costruì, una macchina più piccola e di uso meno complicato, trasportabile, che risultò essere, per un paio di secoli successivi, uno strumento di grande ausilio per disegnatori tecnici e pittori: “Se non sapete dipingere, con questo strumento potete disegnare il contorno con una matita. Poi dovete solo stendere i colori.”
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	Quest’ulteriore riduzione del formato, il passaggio dalla normale lente da occhiali a un complesso di lenti montate su un tubo di ottone, la sostituzione del foglio di carta oleata con un vetro smerigliato, resero, progressivamente, questi strumenti i precursori dei successivi apparecchi fotografici a cassetta (e poi reflex) del XIX secolo. Divenne frequente, tra i pittori e i disegnatori, ma anche tra i topografi per i loro rilievi, l’uso della camera obscura portabilis non soltanto per i ritratti, ma soprattutto per tracciare i contorni dei paesaggi, che sarebbero stati poi riportati, negli studi degli artisti, con dei pantografi, su tele in varie dimensioni.

	 

	Ecco dunque che un nuovo strumento tecnico comincia a cambiare (nelle prospettive e nelle inquadrature) anche le immagini e i dipinti che vengono prodotte grazie ad esso. I pittori che usano le camere obscure “trovano” e compongono le loro inquadrature proprio grazie a questa nuova tecnica, innovando così un aspetto sostanziale del loro stile.

	 

	Ne abbiamo degli esempi nei dipinti di Pieter Jansz Saenredam di Vermeer e di molta scuola fiamminga. Anche Canaletto vi faceva un frequente ricorso: le sue immagini hanno prospettive e “inquadrature” tipiche della fotografia.
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	L’olandese Athanasius Kircher intuì, circa nel 1650, che il fenomeno poteva avvenire anche al contrario, in proiezione e ideò la cosiddetta “lanterna magica”, un proiettore di disegni, l’antenato dei moderni proiettori cinematografici. E nacquero i primi “proiezionisti” itineranti che giravano di villaggio in villaggio per allestire la magia delle immagini proiettate.
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	Come fissare le immagini prodotte nelle camere oscure?

	 

	Con l’avvento dell’illuminismo si era formata la necessità di registrare le immagini virtuali delle “camere obscure” e analizzarle in maniera oggettiva.    Si avvertiva da parte di artisti e scienziati la necessità di “registrare” le immagini della camera oscura. Da sempre si è notato come la luce agisca su alcune materie (basta vedere la macchia che lascia un quadro tolto dalla parete...o la semplice abbronzatura della pelle.   Col tempo poi, si era scoperto che alcune combinazioni chimiche particolari reagiscono alla luce in maniera differente e già dal 1500, in special modo, si era notata la particolare sensibilità dei sali d’argento. Nel 1600 lo scienziato italiano Angelo Sala scriveva: “Se si espone del nitrato d’argento in polvere alla luce del sole, esso diventa nero come l’inchiostro”.

	Nel 1727 Johannesburg Schultze riesce a produrre immagini effimere con carta e nitrato d’argento.

	Verso la fine del 1700 Thomas Wedgwood, fu il primo a tentare di registrare l’immagine proiettata. Il suo scopo iniziale era quello di industrializzare l’uso della camera oscura di cui si servivano gli artigiani ceramisti della ditta paterna per riprodurre, manualmente, su piatti e zuppiere le ville e i castelli della clientela. Dopo vari esperimenti condotti tra il 1796 e il 1802, riuscì a registrare i profili degli oggetti che appoggiava su pezzi di pelle bianca, sensibilizzata con del nitrato d’argento, ed esposti alla luce del sole. Le immagini però, ancora non si stabilizzavano ed erano osservabili solo per pochi minuti, a lume di candela, prima che le tracce non esposte si annerissero. Una volta individuato un’agente sensibilizzante, dunque, il problema diventava quello del “come” fissare le immagini.

	 

	 

	 

	 

	 

	 

	-- index --

	1813-1840 

	La nascita della Fotografia: Herschel, Niépce, Bayard, Daguerre eTalbot

	 

	 

	In quegli stessi anni d’inizio novecento, nel 1813, a quarant’anni passati, dopo aver pensato al sacerdozio e aver fatto parte delle armate rivoluzionarie francesi, Joseph Nicéphore Niépce di famiglia borghese, erudito, litografo, inventore, si mise a studiare un sistema per usare la “camera obscura”, per cercare di ottenere lastre litografiche in modo facile ed economico, senza l’intervento manuale dell’incisore.

	Il 5 maggio 1816 scrisse al fratello dei suoi tentativi annunciando di aver ottenuto una debole immagine fotografica (un angolo della sua stanza di lavoro) su carta sensibilizzata, di averla solo parzialmente fissata... ma “purtoppo”, si lamentava, in negativo!  Non era reso conto dell’importanza del negativo (di una matrice, cioè)  per la successiva riproducibilità multipla di un’immagine e abbandonò quella direzione di ricerca.

	 

	L’invenzione della fotografia, come procedimento negativo-positivo cominciò con la scoperta del fissaggio, cioè con la possibilità di arrestare l’azione della luce sui sali d’argento. Alcuni storici fanno risalire a John Herschel, filosofo e grande astronomo, che si interessò di fotografia quasi a tempo perso, il merito della del primo procedimento. Nel 1919, scoprì che il nitrato d’argento ha la migliore sensibilità alla luce e che l’iposolfito di sodio scioglie i sali d’argento, permettendo cosi di fermare l’annerimento dell’immagine: da queste scoperte comincia la Fotografia come procedimento negativo/positivo. È un procedimento a imagine evidente (l’immagine cioè si forma direttamente, senza la necessità di uno sviluppo... come l’abbronzatura della pelle).  Con il fissaggio si può interrompere l’azione della luce quando lo si ritenga opportuno.

	 

	Intanto Niepce dopo nuovi esperimenti, sempre allo scopo di ricavare una buona matrice “automatica” da stampare con tecnica litografica (non fotografica), nel 1826 usò del bitume di Giudea (una vernice ben nota agli incisori per il suo potere di indurire alla luce) spalmandone un velo sottile sopra una lastra di rame. Successivamente userà lastre di peltro, in quanto materiale più scuro. Dopo aver appoggiato un’incisione stampata del ritratto del cardinale di Reimssu su una lastra preparata, la espose al sole. Il bitume non s’induriva lì dove la luce era trattenuta  dalle parti nere  del disegno e poteva essere asportato con un lavaggio di olio di lavanda e trementina, facendo ricomparire il peltro sottostante (più scuro del bitume di Giudea, induritosi con l’esposizione). Le parti visibili del peltro venivano bagnate con un acido che intaccava il metallo producendo cosi una copia dell’originale.     Ma il peltro è una lega morbida, molto poco adatta alla pressa della stampa, e anche il suo stampatore di fiducia gli scriveva di non riuscire a inchiostrarla a causa delle debolissime tracce che recava.
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	La sua prima immagine stabile, la famosa vista di tetti, ottenuta nel 1826, dopo molti tentativi e un’esposizione di 8 ore, scattata da una finestra della sua abitazione, con termine improprio è ritenuta la “prima fotografia della Storia”. In realtà è una lastra, positiva, molto debolmente incisa, ottenuta, per la corrosione di un acido e non per l’impressione della luce,  e che non poteva neanche essere stampatacon tecnica litografica proprio a causa di tracce troppo leggere.   Per questa “eliografia” (il nome fu dato da Niepce) fu utilizzata una camera oscura (un apparecchio fotografico in zinco) il cui obiettivo era una lente biconvessa, dotata di diaframma e di un sistema di messa a fuoco elementare.

	La lastra, ritrovata 1952, ed è oggi conservata presso l’Università del Texas ad Austin. 

	 

	Nel 1829, dopo il rifiuto della Royal Society di Londra di brevettare la sua invenzione per non averne voluto svelare tutto il procedimento (forse sapeva che era incompleto e insufficente), Niecpe accettò di associarsi a Daguerre, creativo intraprendente, commercialmente più avveduto e con buoni contatti “politici”, firmando un famoso contratto, della durata di 10 anni, che inizia con queste parole: “Il signor Niépce, desiderando fissare con un nuovo mezzo, senza ricorrere a un disegnatore, le vedute che offre la natura, ha compiuto ricerche in proposito. Numerosi esperimenti che provano questa scoperta ne sono il risultato. La scoperta consiste nella riproduzione spontanea delle immagini ricevute nella camera oscura. Il signor Daguerre, al quale egli ha rivelato la sua scoperta, avendone valutato tutto l’interesse, tanto più che essa è suscettibile di un grande perfezionamento, offre al signor Niepce di unirsi a lui per giungere a questo perfezionamento e di associarsi per trarre tutti i vantaggi possibili da questo nuovo genere di industria”.

	 

	Quella che presto sarà chiamata Fotografia è dunque un’immagine fissata (registrata) della realtà naturale. Ma cosè questa realta? Quella che l’uomo normale percepisce con i propri sensi?  Quella registrata dalla camera?     Presto ci si accorse che non solo la realtà posta davanti agli obiettivi poteva essere falsata con una messa in scena (come in un teatro), ma poteva anche essere alterata attraverso i vari passaggi del procedimento fotografico. Innanzitutto l’immagine registrata è ottenuta dalla combinazione tra la dimensione del foro di passaggio della luce (il diaframma) e il tempo. Più quel foro è piccolo e maggiormente l’immagine è nitida. Si può dunque scegliere, a differenza dell’occhio umano, di mettere a fuoco un primo piano e lasciare sfocato il resto. E inoltre, se il tempo è “lungo” ciò che è immobile rimane ancora perfettamente riprodotto, mentre ciò che è in movimento appare confuso. Il tempo rapidissimo invece permetterà di fermare e guardare ciò che l’occhio umano non può percepire. Anche tutti i passaggi successivi (manuali e/o digitali) di sviluppo, stampa e trattamento, alterano l’immagine, dai colori ai contrasti “naturali”. Dunque la “realtà fotografica” è per sua natura un’altra realtà.

	 

	Louis-Jacques-Mandé Daguerre era un affermato pittore e scenografo dell’Opera, allestitore di una sorta di spettacoli (diorami) in cui le immagini dipinte sulle due facce di uno schermo traslucido (21 x 13 m di altezza) cambiavano a secondo che fossero illuminate di fronte o dal retro e già usava abitualmente la camera oscura per disegnare prospettive corrette.

	Tramite Chevalier, un ottico di Parigi da cui Niépce acquistava le lenti, era venuto a conoscenza dei tentativi e dei primi parziali successi nella realizzazione “spontanea” di immagini e gli si era avvicinato con la proposta del contratto.

	Nel 1833, a 4 anni da quel patto, Joseph Nicéphore Niépce muore senza aver completato il proprio procedimento e averne dunque potuto ottenere alcun vantaggio o riconoscimento. Daguerre trovandosi il campo libero, non tardò a trarre profitto da questa nuova situazione.

	Nel corso di successive prove, nel 1838, casualmente (un cucchiaio dimenticato su una lastra argentata preparata con joduro dopo alcuni giorni aveva prodotto un’evidente impronta del cucchiaio stesso), Daguerre si rese conto della notevole fotosensibilità dello joduro d’argento.

	 

	Il procedimento che rese famoso Daguerre, il dagherrotipo appunto, parte da qui: una lastra di rame argentata veniva lucidata e sospesa a faccia in giù al di sopra dello ioduro riscaldato; si formava così uno strato di ioduro d’argento. Questa lastra veniva esposta nella camera obscura (circa 30 minuti per scene ben illuminate dal sole e con l’obiettivo alla massima apertura). Si produceva in questo modo un annerimento appena percettibile dello ioduro di argento nelle zone illuminate. La lastra veniva poi sospesa su del mercurio riscaldato. Il vapore di mercurio aderiva alle aree esposte alla luce sotto forma di deposito bianco, formando una netta immagine positiva. Lo ioduro d’argento restante veniva eliminato con una soluzione calda di sale da cucina (più tardi si usò l’iposolfito di sodio) ottenendo finalmente l’immagine positiva bianca e opaca sullo sfondo di argento lucido.
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	A seconda dell’angolazione con cui queste lastrine (che egli chiamò “dagherrotipi”) vengono osservate, le immagini, grazie al gioco di riflessi del metallo, apparivano in positivo o in negativo, sempre, comunque, speculari e non riproducibili. Ogni lastrina costava in media, all’epoca, circa 25 franchi oro.

	Nel 1837 Daguerre, con questo procedimento, ottenne, su una lastra di cm 16x21, una natura morta, di un angolo del suo studio, Interno d’atelier, straordinariariamente ricca di dettagli.

	 

	Il figlio di Niepce, Isidoro, che aveva preso il posto nell’associazione, non avendo fornito alcun contributo, fu costretto da Daguerre a modificare il contratto e ad accettare, tra l’altro, il nome di Dagherrotipia per l’invenzione.
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	Nel 1838 Daguerre fotografò dalla sua stanza il Boulevard du Temple e fissò la prima immagine umana: un gentiluomo fermo dal lustrascarpe, in un contesto urbano ampio e privo di altra vita. Alcuni suppongono sia lo stesso Daguerre che, sceso dalla sua abitazione, dove aveva lasciato la camera fotografica che inquadrava la scena sottostante e l’otturatore aperto, si sia posto fermo, in posizione, per qualche minuto. 

	Tutta la scena è priva di altre figure umane in quanto con i tempi lentissimi di esposizione ciò che era in movimento “spariva” (e sparisce tutt’ora) dall’immagine registrata.

	 

	Il 6 gennaio 1839, sul quotidiano Gazette de France, con toni entusiastici, venne resa nota la scoperta di una tecnica  per  “dipingere con la luce" e il 29 gennaio Henry Fox Talbot, l’altro ricercatore di un’immagine “fissata”, preso di sorpresa, scrisse a François Arago, illustre fisico e astronomo, accademico e padrino politico di Daguerre, per  rivendicare la priorità degli esperimenti che conduceva da tempo. Talbot, proprietario terriero, brillante matematico e classicista, era anche un viaggiatore che con la “camera lucida” amava tracciare vedute di panorami. 

	Aveva scritto in un giorno del 1833, nei suoi appunti di viaggio: “... che bello sarebbe riuscire a far in modo che queste immagini si stampassero da sè, e durevolmente restassero fissate su carta...”. 

	 

	[image: :Links:8-Cameralucida01.jpg]  La camera lucida (o camera chiara) era un dispositivo ottico utilizzato dagli artisti come ausilio per il disegno, che permetteva di sovrapporre otticamente (senza proiezione) l’immagine da ritrarre sulla superficie sulla quale si sta disegnando.

	Il disegnatore poteva vedere contemporaneamente sia la scena che la superficie del disegno come in sovrimpressione di conseguenza  diventava molto semplice tracciare le linee essenziali della scena e restituire una corretta prospettiva.

	 

	 

	Già in quell’anno aveva cominciato a produrre quelli che chiamava “disegni fotogenici”, praticamente le stesse immagini ottenute quarant’anni prima da Wedgwood. Talbot spalmava dei fogli di carta da scrivere (precedentemente immersi in acqua salata) con una soluzione di nitrato d’argento, rendendoli così sensibili alla luce. Poneva quindi degli oggetti (merletti, foglie ecc.) sopra il foglio ed esponeva il tutto alla luce, ottenendo la comparsa della proiezione dell’immagine sul foglio, ma con toni invertiti, in negativo. Era questo un procedimento a immagine evidente, l’immagine si materializzava sotto gli occhi dell’operatore, senza necessità di sviluppo, come appunto avviene nell’abbronzatura.

	Con un procedimento quasi simile, ottant’anni dopo Man Ray otterrà immagini altamente suggestive, appoggiando su dei fogli di carta sensibile degli oggetti solidi e trasparenti, facendole apparire con lo sviluppo. Per fissare (debolmente) l’immagine, Talbot, usava inizialmente una forte concentrazione di sale oppure lavava il foglio con dello iodato di potassio.

	Con questo sistema, nell’estate del 1835, nella sua residenza di Lacock Abbey, usando un apparecchio “fotografico” che aveva egli stesso soprannominato “trappola per topi”, era riuscito a ottenere, su carta al nitrato e cloruro d’argento, la famosa immagine negativa (2,5x2,5 cm circa) di una finestra..
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	Aveva aspettato, tuttavia, inspiegabilmente, quattro anni per rendere pubblici i suoi primi risultati (tre settimane dopo la presentazione di Daguerré, Talbot presentò alla Royal Istitution il suo sistema).

	Per quel risultato Herschel, in una lettera a Talbot, aveva coniato i temini di “negativo“, “positivo“ e “Fotografia“ (che in alternativa all’Eliografia di Niépce, lo ricollegava comunque agli altri sistemi per la produzione di immagini, come la Calcografia e la Litografia).

	 

	[image: :Links:10-TALBOT-sparagusFoliage.jpg]  FOTOGRAFIA è dunque un immagine “virtuale” (della natura-realtà) ottenuta in una camera oscura, fissata su un supporto.   Con il digitale l’immagine diventa, come sappiamo tutti, un file, e può “vivere” sia in una nuova dimensione virtuale, sui monitor, sia in quella “materiale”, come oggetto-stampa. 

	 

	Il rivale di Niépce, l’inglese Talbot, si era dunque trovato ad aver percorso la strada, fruttuosa di sviluppi futuri, del procedimento negativo-positivo, da cui discende la fotografia, come l’abbiamo concepita almeno fino all’avvento del digitale: prima l’acquisizione dell’immagine (con  valori  tonali  invertiti),  poi la stampa fotografica, in cui quei valori verranno correttamente ristabiliti.

	 

	Il 31 gennaio 1839 Talbot terrà a Londra, presso la Royal Society,  una relazione sui suoi “disegni fotogenici” che avevano però ancora il difetto di non “fissarsi” in modo stabile e duraturo.

	Sarà proprio John Herschel, membro anche lui della Royal Society, a mostrargli il giorno dopo, l’efficacia del fissaggio a base di tiosolfato (o iposolfito) di sodio, le cui caratteristiche lo stesso Herschel aveva già scoperto nei suoi esperimenti di venti anni prima (e che verrà poi usato anche da Daguerre, dopo esserne stato informato dal fisico francese Biot, in contatto con Talbot.

	Nel corso dei successivi esperimenti Talbot scoprì che l’acido gallico era in grado di accelerare il processo di annerimento del cloruro d’argento, anche con esposizioni tanto brevi da non consentire la formazione diretta di un’immagine: “I tempi di esposizione”, scrisse, “potevano scendere da un’ora a un minuto”.

	Talbot chiamò “Calotipia” (dalle parole greche kalos, bello, e typos, segno) il suo procedimento per lo sviluppo di immagini riproducibili con la tecnica del negativo/positivo. La scoperta dell’“immagine latente” diventerà di fondamentale importanza anche per i successivi procedimenti fotografici veri e propri: un’impressione di luce relativamente debole può venire di molto amplificato dal procedimento di sviluppo.
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	Procedimento calotipico. I fogli vengono immersi in una soluzione (realizzata portando a ebollizione 6 litri d’acqua con 400 grammi di riso che verrà poi filtrata con della tela). Si aggiungono di 20 gr di ioduro di potassio e 5 gr di bromuro di potassio, vi s’immergono i fogli per tre ore e si lasciano ad asciugare.      La fotosensibilizzazione avviene al buio, immergendo i fogli per 6 minuti in una soluzione di acqua distillata (1lt), nitrato d’argento (60gr) e acido acetico (60cc.) cui segue un risciacquo e un’asciugatura mediante pressione con carta assorbente.     Questi fogli così preparati potranno essere conservati anche venti giorni.    L’esposizione richiede un tempo da 10 secondi a qualche minuto, molto più rapido della dagherrotipia.              Per  lo sviluppo,  i l foglio  deve  essere  immerso  in una  soluzione  di 2 litri di acqua distillata e 2 grammi di acido gallico. Dopo qualche minuto appare l’immagine, che può essere rafforzata, dopo un lavaggio, con un’immersione nella soluzione precedente cui si sono aggiunte poche gocce di nitrato d’argento. Il fissaggio richiede un’immersione, di circa mezz’ora, in una soluzione di iposolfito di sodio al 12% (o bromuro di potassio) del foglio esposto e un lavaggio finale, accurato, in acqua comune. Il risultato sarà un negativo, matrice di tutte le stampe successive.

	Inizialmente la stampa era prodotta fotografando nuovamente il negativo, ma la qualità non era ovviamente affatto soddisfacente. Il procedimento comunemente utilizzato, sviluppato dallo stesso Talbot, consisteva nell’utilizzo dei fogli di carta da scrivere immersi in una soluzione di comune sale da cucina, asciugati e pennellati da un lato con il nitrato d’argento. Il foglio ottenuto era quindi pressato insieme al negativo sotto una lastra di vetro ed esposto al sole per circa quindici minuti. La stampa finale ottenuta aveva una tonalità marrone.

	 

	Anche Hyppolite Bayard, sconosciuto impiegato al servizio della monarchia francese, inventore e fotografo, sin dal 1836 aveva sviluppato una tecnica fotografica su carta impregnata di alogenuri d’argento che permetteva di ottenere immagini positive dirette (senza negativo) di buona qualità. Sembra che Bayard fosse stato persuaso, da François Arago (capo dell’opposizione repubblicana, amico e sostenitore di Daguerre) in cambio di una “mancia” di 600 franchi del Ministero dell’Interno, e di qualche altra promessa, a posticipare la presentazione della sua scoperta (che sarà resa pubblica solo nel febbraio del 1840), i cui risultati aveva ritenuto insufficienti.

	Nel luglio del 1839, anche lui, come Talbot, sorpreso dall’articolo sulla Gazete de France, due mesi prima dell’annuncio di Daguerre all’Accademia, allestì la prima mostra fotografica della storia, presentando alcuni suoi lavori realizzati con un procedimento noto come stampa positiva diretta, sistema, anche questo, decisamente più avanzato del dagherrotipo.

	 

	Questo procedimento utilizza della carta immersa in cloruro d’argento che scurisce quando esposta alla luce. Viene poi immersa nello iodato di potassio prima dell’esposizione (circa 12 minuti) e successivamente lavata in un bagno di iposolfito di sodio e asciugata. Bayard partì dunque da una carta totalmente annerita, l’esposizione nella camera oscura gli permetteva la formazione di un positivo sbiancando le parti colpite dalla luce.

	 

	Le immagini di Bayard erano molto belle, ma il procedimento non avrà mai successo perché più lento degli altri e dotato di una stabilità minore, inoltre ogni imagine è unica e non riproducibile. 

	Anche con un tempo di esposizione così lungo riuscì a farsi comunque un autoritratto dove si raffigura nudo e annegato, con la seguente didascalia: “la salma che vedete qui è quella del signor Bayard, inventore di un procedimento fotografico di cui vedrete presto i meravigliosi risultati.     Per quanto mi  è  dato sapere,  egli  ha  dedicato  circa  tre anni  al perfezionamento della sua scoperta. Benché egli considerasse ancora imperfette le sue immagini, l’Accademia, il Re e tutti coloro che le hanno viste le hanno ammirate, come voi che lo state facendo. Ciò gli ha procurato molto onore, ma neanche una lira. Il governo che ha aiutato il signor Daguerre più del necessario, ha dichiarato di non poter far nulla per il signor Bayard, così l’infelice si è buttato nel fiume per disperazione ...”.

	In quest’immagine la fotografia assume un valore simbolico: essa dichiara e manifesta. Da subito, con Bayard, la fotografia diventa linguaggio, concetto, protesta. Bayard non documenta la realtà esterna offerta dalla natura: da subito usa la fotografia come “teatro”, “comunicazione”, “espressione di sé”. Attraverso la messa in scena, crea una realtà falsa, cui il potere documentativo dell’immagine fotografica conferisce forza di verità.
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	La Francia, però, non poteva certo lasciare alle rimostranze di un sig.Bayard, ma soprattutto di Talbot e alla rivale Inghilterra, la priorità di una scoperta così rivoluzionaria. E la Storia, da sempre, aiuta gli intraprendenti amici del Potere:  il procedimento di Daguerre venne reso pubblico il 19 agosto del 1839 all’Accademia delle Scienze e delle Arti di Parigi, e successivamente, a novembre, ne sarà data una dimostrazione tecnica.

	La relazione di Arago fu di un’incredibile lungimiranza: “...quando gli inventori di un nuovo strumento lo adoperano per l’osservazione della natura, allora ciò che essi avevano sperato di ricavarne è sempre un’inezia in confronto alla serie di scoperte successive, di cui lo strumento è stato l’origine”.   

	Viene da pensare agli incredibili sviluppi e agli usi, scientifici, militari, di comunicazione, cui quell’invenzione ha dato origine.
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	Il successo "globale", alimentato dai media, fu enorme, paragonabile allo sbarco sulla Luna.        Daguerre ebbe fama e successo: rinunciò al brevetto cedendolo alla Francia (forse per ringraziare degli appoggi ricevuti) che magnanimamente ne fece “dono al Mondo”. 

	L’inventore ne ricavò comunque un ottimo vitalizio di 6.000 franchi l’anno, mentre al figlio di Niépce, Isidore, ne ricevette 4.000.

	Talbot rispose con la richiesta di brevetto per il suo procedimento e con l’esposizione, a Birmingham, di 93 disegni fotogenici.

	Sempre nel 1939 Daguerre pubblicò un manuale (Historique et description des procédés du daguerréotype et du diorama)   tradotto   ed  esportato  con grande successo in tutto il mondo, con la descrizione dell’eliografia di Niepce e i dettagli della dagherrotipia, e con il cognato Alphonse Giroux, si accordò per la fabbricazione delle camere oscure necessarie.

	Costruite in legno, furono provviste delle lenti progettate da Chevalier. Questi obiettivi avevano una lunghezza focale di 40,6 cm e una luminosità di f/16. L’apparecchio consisteva in due scatole: quella dotata di vetro smerigliato scorreva all’interno di quella frontale contenente l’obiettivo. Un diaframma posto all’interno del tubo, permetteva una notevole profondità di campo all’immagine. Impiegava lastrine metalliche (cm 16,5 x 21,5) appositamente preparate da argentieri. Queste lastrine avevano dei formati standard che ben presto diverranno misure internazionali.

	Il procedimento aveva bisogno, inoltre, anche di una cassetta per le lastre, della scatola di iodizzazione, della scatola per lo sviluppo al mercurio, della lampada a spirito e altri accessori,  il  tutto  per  un  peso  totale  di  circa  50 Kg.       Il costo,  molto elevato,  di  tutta  l’attrezzatura necessaria, si aggirava intorno ai 600 franchi (circa 40.000 € di oggi).

	Le dimensioni eccessive dell’apparecchio e la conseguente poca praticità di trasporto, furono presto ridotte dal barone Armand Pierre de Séguier che introdusse, nel 1839, un apparecchio dotato di soffietto, per dimensioni un terzo di quello di Daguerre: le camere comiciarono a divenire man mano sempre piú piccole e più economiche e a diffondersi nel mondo.

	Il maggior successo il dagherrotipo, lo ebbe negli Stati Uniti, diventando, soprattutto a causa dei dazi imposti dal brevetto sulla calotipia, la tecnica preferita per la produzione di paesaggi prima e ritratti poi.   La dagherrotipia, diremmo oggi, era un prodotto freeware, ma cosí come altri sistemi messi a punto successivamente quali l’ambrotipia e la ferrotipia, non rappresentava la fotografia come la intendiamo oggi, non era la migliore proposta (come dimostrarono Bayard e Talbot) poichè veniva impressionata una lastra che era un pezzo unico, non riproducibile, perdipiù specularmente.

	 

	Nel 1844 Talbot pubblicò “The Pencil of Nature”, una una raccolta di ventiquattro calotipi di architetture, nature morte e opere d’arte.     Sarà il primo “libro” illustrato con fotografie originali (stampate con la tecnica della photogravure) e segnerà la nascita, come lui stesso scriverà, di una nuova arte.     Non solo Talbot indicò subito la fotografia, a differenza di Daguerre e Arago, come una nuova arte, con un linguaggio proprio (e non una semplice documentazione a servizio di altre arti), ma tracciò anche la direzione (quella dell’album fotografico-fotolibro, cui seguirà la rivista) in cui si svilupperà la principale fruizione della stessa.

	 

	La Calotipia, si andò diffondendo sempre più nel mondo, nonostante Talbot, ossessionato dalla pretesa di riscuotere dai fotografi i diritti per l’uso, “perseguitasse” giudizialmente tutti coloro che riusciva a rintracciare. Chiunque facesse calotipi senza aver pagato la quota annuale di 100-150 sterline, risultava registrato come debitore.

	Fu proprio l’utilizzo diffuso ad apportare miglioramenti tecnici al procedimento calotipico tra i quali il più importante fu l’impregnare con della cera la carta per i negativi, rendendola così quasi trasparente, prima di procedere con l’applicazione delle soluzioni sensibilizzanti.

	 

	Talbot, comunque, continuò a viaggiare e fotografare, effettuando anche fino a venti riprese al giorno. Spediva poi i negativi nel suo studio dove la moglie, aiutata dal domestico nonché assistente di laboratorio, effettuava le stampe, che venivano poi poste in vendita da cartolai e negozianti d’arte in tutta la Gran Bretagna. La produzione, come testimoniano le lettere di Talbot, divenne enorme.    Nel 1852 e poi nel 1858 registrò due brevetti (“Photografic Engraving Process” e “Photoglypic Engraving”) che saranno alla base del processo di stampa Photogravure. 

	 

	L’apparecchio per il Calotype consisteva in due scatole, con l’elemento posteriore che scorreva all’interno di quello anteriore. Nel 1851 Richard Willatts presentò un modello portatile di nuova concezione, poi brevettato, nello stesso anno, da William Lewis, costruttore di fotocamere. Grazie a un corpo di stoffa conico a espansione, era leggerissimo, pur essendo in grado di riprendere immagini 21.5x26.5 cm.

	Il dorso era montato su una piastra scorrevole, che poteva essere fissata a qualsiasi distanza dall’obiettivo, consentendo l’uso di diverse lunghezze focali. Una volta ripiegato misurava solo 10 cm di spessore, un’antesignano dei moderni “banchi ottici”.

	 

	Il calotipo venne importato negli Stati Uniti, ma non ottenne popolarità, in parte per la sua scarsa definizione, ma soprattutto, come accennavamo, perchè i fotografi americani, professionisti e dilettanti, (discendenti di quegli immigrati che erano fuggiti a dazi, balzelli e povertà europee) non avevano alcuna intenzione di pagare tasse per la licenza d’uso.

	Solo dopo anni di faticosi tentativi di riscossione, Talbot si dovette arrendere rinuciando a ogni diritto, fatta eccezione per l’utilizzo a scopo di lucro.

	La calotipia ebbe un largo utilizzo nel campo dell’archelogia, allora di grande interesse (ricordiamo che la scoperta di Troia da parte di Schliemann è del 1871) e, grazie ai fotografi (spesso ex-pittori) della Commissione per i Monumenti Storici presso il Ministero degli Interni francese, divenne un prezioso aiuto nella documentazione.
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	1840-1960

	I dagherrotipisti

	 

	Nel settembre del 1814 i rappresentanti dei popoli vincitori su Napoleone si riunirono a Vienna per decidere il nuovo assetto dell’Europa: sui troni dovevano tornare i sovrani delle dinastie cui appartenevano per “antico diritto”, il vecchio equilibrio doveva essere ripristinato. Napoleone morirà poi nel 1821 a S. Elena. Ci fu dunque una violenta restaurazione, ma le idee che avevano ispirato la Rivoluzione Francese e l’innamoramento, nella prima fase, per Napoleone, visto come un liberatore, oramai avevano attecchito, facendo nascere numerose società segrete (tra cui Massoneria e Carboneria) e rivolte. 

	Si stava preparando la nascita dell’epoca moderna.

	Nel 1848 vide luce il Manifesto del Partito Comunista e il fremito rivoluzionario, dai moti di Parigi, contagiò tutta l’Europa.   In America, nel 1865 finiva la Guerra di Secessione e nel 1970 Roma fu presa e annessa allo Stato del Regno d’Italia (nato appena nove anni prima). Finiva così lo Stato Pontificio (che aveva unito la figura del Papa con quella di Re):  il vecchio mondo era definitivamente scomparso.

	Sono prprio gli stessi anni in cui la Fotografia è una bambina in culla, accudita e nutrita di tanti sviluppi tecnici e culturali. 

	 

	La Fotografia nasce dunque con l'epoca moderna, con la borghesia. E' lo strumento iconico laico che si contrappone, con un nuovo linguaggio, al predominio dell'immagine sacra  "gestito" dal clero.

	Da quando è nata la Fotografia ha registrato il nostro mondo moderno che le stava nascendo intorno: questa è forse la sua specifica più autentica.
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	Si cominciava dunque a “fotografare” e subito i soggetti più diffusi, a causa dei tempi necessari, furono necessariamente monumenti architettonici, non essendo ancora possibile “fermare” persone o animali.

	Un editore molto attento alle innovazioni, Noel-Marie Paymal Lerebours, fece realizzare immagini dagherrotipe in Europa, in America e nel Medio Oriente ricavandone un album di immagini “disegnate”, “Excursions Daguerriennes, vues et monuments les plus rémarquables du globe”, edito in due volumi tra il 1841 e il 1842,  antesignani delle future riviste illustrate.

	L’astuzia di Lerebours, essendo i dagherrotipi su metallo copia unica (quindi non moltiplicabile), fu dunque quella di far copiare manualmente, ma fedelmente, “a lucido”, le lastre dagherrotipiche per poi ottenere altrettante matrici da stampare.

	Le stampe risultavano impoverite nei dettagli più sottili, presenti invece nei nitidissimi originali. Perdipiù, per ovviare all’impossibilità di “fermare” le persone sulla lastra e per venire incontro all’immaginario del suo pubblico (necessariamente di nobili e ricchi borghesi) fece aggiungere in alcuni casi figure umane e carrozze disegnate in “stile Canaletto”, conferendo così alle immagini un aspetto fantasioso e romantico.

	 

	L’editore, proprietario delle immagini, comincia, dunque, da subito a mostrare al pubblico ciò che il pubblico europeo (educato da secoli a un certo tipo di gusto), richiede: una realtà “ammorbidita”, “mitizzata”. La mistificazione fotografica comincia con la prima pubblicazione, con il primo uso commerciale. È una documentazione “abbellita”.

	Ma non è forse ancora oggi più “vendibile”, al grosso pubblico, una verità edulcorata, abbellita? Non continua questa richiesta affabulatoria sui nostri rotocalchi e nelle nostre pubblicità con immagini “falsificate” in post-produzione? Da subito la fotografia oscilla tra verità e falsità.

	 

	Sono tuttavia, quelle delle “Excursions”, immagini affascinanti, che ci riportano il mondo degli anni 1840-1850. Pierre Gustave Joly de Lotbinière riprese diverse vedute dell’Acropoli di Atene rivelando in misura notevole la chiarezza e il chiaroscuro caratteristici della fotografia. Viaggiò anche in Siria e in Egitto dove conobbe Frédéric Goupil-Fesquet, un altro fotografo al servizio di Lerebours, impegnato a viaggiare nel Medio Oriente con il pittore Horace Vernet.
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	Nel 1842 John Lloyd Stephens, nel suo secondo viaggio, portò tutto l’ingombrante armamentario dagherrotipico per poter immortalare le rovine precolombiane dell’America Centrale.

	Tra il 1842 e il 1844, l’archeologo Joseph-Philibert Girault de Prangey, mise insieme piú di un migliaio di lastre raffiguranti l’architettura araba nel Medio Oriente.

	In Italia Ferdinando Artaria con la sua serie delle “Vues d’Italie d’après le Daguerréotype” diede inizio a un progetto simile alle Excursions daguerriennes.

	Alessandro Duroni produsse dagherrotipi raffiguranti Milano e Lorenzo Suscipi, nel 1841, vedute di Roma ancora sotto lo Stato Pontificio.
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	Viaggiare e fotografare diventano sinonimi:  fotografare vuol dire “possedere”, “conservare memoria”, “raccontare”, “documentare”.

	 

	Viaggiare diventava così occasione per fissare con il dagherrotipo tutto ciò che si presentava agli occhi degli esploratori, soprattutto sui luoghi delle colonie. Ricordiamo, per inciso, che la seconda metà dell’Ottocento fu il periodo del fulgore degli Imperi coloniali, ma anche della Guerra di secessione, della Corsa all’Oro, della Guerra di Crimea e... dell’Unità d’Italia. La seconda metà dell’Ottocento fu il tempo delle grandi invenzioni, dell’industrializzazione, dell’affacciarsi sulla scena di un nuovo ceto borghese. Fu il tempo che fa da culla al nostro tempo odierno, che la fotografia ha accompagnato e documentato fin dai suoi albori, soprattutto in un territorio vergine e

	senza retroterra culturali, quale erano allora i nascenti Stati Uniti: lì la fotografia trovò il suo spazio più autentico.

	 

	Nonostante la diffusione in tutto il mondo del processo dagherrotipico, tuttavia, dopo l’entusiasmo iniziale, prese luogo una sorta di delusione: la lunga posa, non consentiva la rappresentazione della figura umana, ciò che da sempre l’uomo ha principalmente cercato, fin dai tempi di Narciso (e lo è tuttora se si considera l’uso che maggiormente facciamo delle fotocamere nei telefonini). Scrisse nel 1840 Jean-Baptiste-Francois Soleil: “Le speranze di poter fare ritratti col dagherrotipo non sono state ancora attuate... So che fino a oggi non si è ottenuto alcun ritratto con gli occhi aperti, l’atteggiamento e la fisionomia normali...”
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