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IDEAZIONE

Per un vero fotografo una storia non è un 
indirizzo a cui recarsi con delle macchine 
sofisticate e filtri giusti.
Una storia vuol dire leggere, studiare, 
prepararsi. Fotografare vuol dire cercare nelle 
cose quel che uno ha capito con la testa. La 
grande foto è l’immagine di un’idea.

Tiziano Terzani 



REALIZZAZIONE

La macchina fotografica può rivelare i 
segreti che l’occhio nudo o la mente 
non colgono, sparisce tutto tranne 
quello che viene messo a fuoco con 
l’obiettivo. La fotografia è un esercizio 
d’osservazione.

Isabel Allende 



POSTPRODUZIONE

Mi raccomando non mi tolga le rughe, 
ci ho messo 50 anni per averle!

Anna Magnani  (rivolta al fotografo)



PUBBLICAZIONE



I TRE STADI



LA COMPOSIZIONE

“Comporre” è dare forma 
combinando insieme. 

Significa dare forma alle idee 
e alle intenzioni del fotografo 
che deve combinare insieme 
i fattori che compongono la 
fotografia: sfondo e primo 
piano, luci e ombre, colori e 
tonalità, contorni e forme etc 



	 LA COMPOSIZIONE

E’ importante che un fotografo si 
sforzi sin dall’inizio di organizzare 
gli elementi che compongono il 
soggetto in una forma compositiva 
ben definita: statica, dinamica, 
centrale, diagonale e così via. 

Anche se sarà impossibile 
raggiungere il risultato compositivo 
perfetto, una composizione ben 
definita produrrà un’impressione più 
forte.



SCOPO DELLA COMPOSIZIONE

Una fotografia composta bene è 
più efficace di una
fotografia composta male. 

Seguendo questo filo logico 
possiamo dedurre che lo scopo 
della composizione è intensificare 
l’effetto di una fotografia.

L’importanza della composizione 
è testimoniata dal fatto che 
sia in fotografia che in pittura 
esistono forme grafiche basate 
esclusivamente sulla composizione: 
le nature morte e le composizioni 
astratte.



QUALITA’ DELLA COMPOSIZIONE

Per avere una buona composizione sono necessarie 
due qualità: la capacità di avere un approccio globale 
al soggetto e la capacità di vedere la realtà in termini 
fotografici.Analizziamo queste due qualità:

1. approccio globale al soggetto: la composizione 
fotografica non è un procedimento graduale. Il fotografo 
deve quindi prendere in considerazione simultaneamente 
tutti gli aspetti dell’immagine, perchè essi sono legati 
indissolubilmente l’uno all’altro. Se, per esempio, il 
fotografo studia solamente il soggetto principale senza 
prendere in considerazione lo sfondo, capiterà molto 
spesso che quest’ultimo non sia all’altezza (pensiamo 
solamente a quante volte i fili elettrici siano entrati senza 
che ce ne accorgessimo nei nostri scatti).
E’ necessario considerare tutti questi fattori: sfondo 
e primo piano, distribuzione e direzione della luce, 
collocazione ed estensione delle zone d’ombra, colori e 
gradi di contrasto, prospettive etc etc…



LA QUALITA’ DELLA COMPOSIZIONE

2. Vedere la realtà in termini fotografici: la 
macchina fotografica non vede come 
l’occhio. Mancano infatti 2 (3) caratteristiche 
principali della visione umana: la profondità 
(la fotografia è a 2 dimensioni), il movimento 
(a fotografia è statica) – e il colore (se, come 
l’autore, utilizziamo il bianco e nero). 

Togliendo queste qualità ci spieghiamo come 
molto spesso le nostre fotografie risultino 
deludenti rispetto a ciò che vediamo.

Come si può ovviare a questi problemi? 
Bisogna ricorrere a simboli grafici che ce ne 
diano l’illusione (ad esempio, il senso della 
profondità può essere dato dall’apparente 
converenza

di linee che sono in realtà parallele, il senso 
del movimento con un panning, etc etc…). 
Per l’utilizzo appropriato di questi simboli, il 
fotografo deve conoscere le differenze di 
“visione” tra occhio e macchina fotografica.



1. L’occhio vede soggettivamente, cioè in maniera selettiva: 
pone quindi attenzione sugli aspetti interessanti e trascura il 
resto. La macchina fotografica vede invece oggettivamente. 
Per questo molte fotografie sono piene di dettagli superflui 
che distolgono l’attenzione dagli aspetti interessanti del 
soggetto (per esempio i paesaggi corrotti da fili elettrici). 
La soluzione a questo problema è di allenarci a vedere 
coscientemente tutti gli elementi della scena, fino al minimo 
dettaglio e correggere ed eliminare i dettagli indesiderati. 
Concepire la foto prima di scattarla distingue il fotografo 
professionista dal dilettante. 

2. L’uomo vede in forma stereoscopica, la macchina 
fotografica vede con un “occhio solo”. Dove l’uomo vede 
la profondità, l’apparecchio fotografico registra in maniera 
“piatta”. La soluzione è quella di dare l’illusione della 
profondità con simboli grafici (per esempio con
luci ed ombre appropriate oppure utilizzando la profondità 
di campo in maniera opportuna). 

DIFFERENZE TRA OCCHIO E MACCHINA FOTOGRAFI-



DIFFERENZE TRA OCCHIO E MACCHINA FOTOGRAFICA

3. L’uomo vede in maniera contestualizzata, la macchina fotografica 
lo decontestualizza ponendolo all’interno di una cornice. E’ per questo 
motivo che a volte la fotografia è meno interessante della realtà 
fotografata: noi infatti vediamo il soggetto senza i confini imposti
dalla cornice fotografica e inoltre l’impressione che riceviamo dal nostro 
soggetto è rafforzata dagli altri sensi. Per questo l’autore suggerisce di 
metterci nei panni della macchina fotografica: nella prossima puntata 
vedremo come.

4. L’occhio inganna nella valutazione dei colori; questo a causa 
del fatto che l’occhio si adatta automaticamente e in breve tempo 
a cambiamenti della luce incidente. Il sensore (o la pellicola) della 
fotocamera, al contrario sono molto sensibili a questi cambiamenti: per 
questo molto spesso vediamo colori che sulle foto non rendono giustizia 
al soggetto. Soluzioni a questi problemi sono il bilanciamento del bianco 
e l’uso dei filtri.  Particolare attenzione poi viene posta sul bianco e nero. 
Nella fotografia in bianco e nero si deve simboleggiare il colore tramite 
il contrasto. Il contasto però deve avvenire sulla brillantezza, non sul 
colore (verde e rosso, 2 colori molto contrastati nella realtà, risultano
poco contrastati se fotografati in bianco e nero). Quando non è 
possibile intervenire sulla brillantezza dei colori, possiamo utilizzare un 
filtro: il filtro, infatti, rende sempre il suo colore come una sfumatura di 
grigio più chiara, mentre il suo complementare come una
sfumatura più scura.



INCASTRI



LA LUCE SUL SOGGETTO

Il primo passo per capire come impostare la nostra 
macchina fotografica per ottenere un certo tipo di 
esposizione è quello di OSSERVARE.

Al solito, lo strumento arriva dopo, la prima cosa 
da fare è guardare il tipo di luce e che qualità 
essa abbia. Non siamo in uno studio, quindi non 
possiamo regolare noi la luce, la dobbiamo cercare, 
sulla base dell’idea che vogliamo sviluppare e del 
soggetto. 



DI QUANTO RIEMPIO IL SENSORE DI LUCE? LA MISURAZIONE

Misurare la luce sul soggetto è fondamentale per poter 
impostare poi i valori del tempo e del diaframma. Ci sono due 
modi, che io chiamo EE:

- Esperienza
       Più foto fate e più capirete in base alla situazione come 
impostare la macchina fotografica.

- Esposimetro
      Esiste esterno (più preciso) e interno alla macchina foto. 
Si può impostare in 4 modalità di misurazione, o 3 a seconda 
del modello di macchina foto.



COME FUNZIONANO IL TEMPO E IL DIAFRAMMA?

L’elemento sensibile (la pellicola o il CCD) puo essere paragonato 
ad un secchio da riempire e l’obiettivo al rubinetto: per riempire il 
secchio si può aprire al massimo il rubinetto per un breve tempo, 
oppure lasciar scorrere un sottile filo d’acqua per un tempo più lungo.

L’obiettivo è il nostro tubo, e il rubinetto è l’otturatore. Regolando 
questi due parametri sono in grado di riempire di luce il mio sensore.

Il diaframma si indica con f: e un valore numerico:  f:5.6
Il tempo di apertura dell’otturatore si indica in frazione di secondo o 

in secondi:          1/8    1/1000      1/60      3” 



Posso ottenere la stessa esposizione con diverse 
impostazioni del diaframma o dell’otturatore. 

Il rapporto tra i due è inversamente proporzionale, ovvero 
per ottenere il medesimo risultato all’aumentare del valore 
di uno, diminuisce il valore dell’altro.

Questo comporta ovviamente fare delle scelte. La tecnica 
ci è da supporto, noi però scegliamo alla base.

COME FUNZIONANO IL TEMPO E IL DIAFRAMMA?



CHI COMANDA, IL TEMPO O IL DIAFRAMMA?

Dato che posso ottenere con diversi accoppiamenti di tempo diaframma la stessa esposizione, quale 
accoppiata scegliere?
I fattori che mi fanno decidere se dare priorità al tempo o al diaframma sono:

- Lo stile fotografico che scelgo
- Il soggetto
- Il contesto
- La tipologia e quantità di luce



ESPOSIZIONE CORRETTA?

Cosa significa esposizione corretta?
Didascalicamente parlando significa riprodurre 
esattamente la stessa luce che vediamo sul 
soggetto. In realtà non esiste una esposizione 
corretta oggettiva. Tutto dipende dall’intento 
comunicativo. 

Foto scure danno il senso di intensità, cupo e 
negativo, foto chiare danno senso di pulizia, 
purezza e positivo (in linea generale). In base a 

quello che vogliamo comunicare si sceglie.



LE MODALITA’ DI SCATTO

Come e quanto posso controllare le impostazioni di tempo e diaframma? 

Va fatta una distinzione:

REFLEX                                                         COMPATTE                                                         



COMPENSAZIONE ESPOSIZIONE

Come abbiamo detto in precedenza, a seconda del nostro 
intento comunicativa e della nostra idea fotografica 
potremmo anche voler ottenere una immagine sovra o sotto 
esposta, ovvero più chiara o più scura della realtà. Per le reflex, 
in modalità manuale, si riesce ad ottenere tranquillamente 
l’effetto desiderato. Ma nelle compatte? E nelle modalità a 
priorità o program delle reflex? 
La compensazione dell’esposizione ha esattamente 
quest’utilità.



CHE COS’E’ LA NARRAZIONE VISIVA

La narrazione è senza tempo. Gli esseri umani han-
no raccontato storie per molto tempo. Diciamo 
storie per condividere memorie, per preservare la 
nostra storia, per promuovere idee e per essere in-
trattenuti. In passato, le persone si sarebbero rac-
colte intorno al fuoco o sedute sui portici anteriori 
che raccontano oralmente le storie.

Oggi molti di noi raccontano le nostre storie attra-
verso la fotografia, distribuite su Internet o più di-
rettamente ai nostri amici tramite Facebook, Insta-
gram o altri siti di condivisione dei social media.



CHE COS’E’ LA NARRAZIONE VISIVA

Essere un buon fotografo non si traduce neces-
sariamente nell’essere un buon narratore. Il primo 
passo per diventare un grande narratore visivo è 
quello di capire quale tipo di storia si desidera 
raccontare.  Che tipo di storie ti piacciono?

•	 Preferisci il fatto o la finzione?
•	 Storie brevi o lunghi romanzi?
•	 Memorie o biografie?
•	 Scrittura tradizionale o un più avanguardista?

Proprio come è possibile scegliere quale tipo di 
storia da leggere, hai lo stessa scelta nel decidere 
quale tipo di storia fotografica desideri raccontare.

Indipendentemente dallo stile, lo scopo di ogni sto-
ria è di interessare, divertire o istruire il pubblico.



CHE COSA GENERA UNA BUONA STORIA

•	 Una grande storia colpisce il suo pubblico con 
le passioni e le sensazioni del narratore. Per rac-
contare una storia approfondita, la ricerca è 
fondamentale. Quanto più sai di un soggetto, 
tanto più appassionato diventi e tanto la tua 
storia diventa più interessante.

•	 Una buona storia ha un inizio (questa fotogra-
fia deve portare i lettori dentro la storia, quindi 
assicuratevi che sia forte), una parte centrale 
(questo è dove si usano la maggior parte delle 
immagini) e una fine (l’immagine che risuona).

•	 Si può anche pensare alla tua storia in termini 
di cinque “W” che ogni studente di giornalismo 
apprende: chi, cosa, dove, quando e perché. 
Non includete tutte i cinque “W” in ogni imma-
gine, perché diventerebbe caotico e confuso, 
ma dovresti tenerle in mente quando si scatta e 
quando si modifica la storia.



COME CREARE UNA STORIA

•	 Pensa e rifletti sul tuo processo. Come funziona 
meglio? Sei analitico? Intuitivo? Lineare? Il modo 
in cui ci si avvicina alla vita è probabilmente  
anche il modo in cui si scatta, e capire questo 
aiuta a creare il tuo processo di narrazione.

•	 Uno dei modi utili per iniziare un progetto, è cre-
are una lista di scatti. Questo processo è simile 
a quello della creazione di una storyboard nel 
cinema, che non è altro che una serie di imma-
gini (di solito abbozzate) per previsualizzare la 
storia.



COME CREARE UNA STORIA

•	 Sebastian Liste, fotografo documentarista e so-
ciologo fortemente interessato a come i temi 
contemporanei, come la violenza endemica, 
hanno prodotto profondi cambiamenti cultura-
li in America Latina e nel Mediterraneo, ha un 
approccio più intuitivo. Il suo approccio e le sue 
storie sono meno lineari, non pianifica le imma-
gini in anticipo.

•	 “Non lavoro su una storia a livello mega”, dice 
Liste. “Le mie storie sono così specifiche per una 
piccola comunità che non posso sapere in anti-
cipo come intendo raccontare la storia o anche 
quale storia intendo raccontare. Prendo un’area 
per indagare e trovo persone con cui passare 
del tempo. Li ascolto per scoprire che cosa sarà 
la mia storia “.



COME CREARE UNA STORIA

Anche se gli approcci sono completamente diver-
si, scoprirete la vostra tecnica mentre vi eserci-
tate a raccontare storie. Iniziate con qualcosa di 
vicino a casa e facile da conoscere. e raggiunge-
re. Pensate alla narrazione, a come sviluppare la 
vostra narrazione emotiva attraverso le immagini. 
E’ ciò che si sceglie di indicare, ciò che interessa e 
come lo si dice che rendo il tuo stile unico.

Siate appassionati della storia che volete rac-
contare.



“REGOLE” DELLA NARRAZIONE VISIVA

•	 1: Includere i dettagli fondamentali necessari 
per rendere la storia credibile, sotto forma di 
una didascalia o alla fine di una presentazione 
lineare.
Una differenza fondamentale tra il giornalismo e 
l’arte è la verità: se la fotocamera sta riprenden-
do video o foto, il fotografo dietro la fotocamera 
non deve dirigere.

•	 2: Qualunque ragionevole ipotesi che uno 
spettatore fa, dovrebbe essere vera. Quando 
vediamo un ritratto, supponiamo che sia stato 
posato. Quando vediamo qualcuno che salta, 
cade o solleva una bandiera, non pensiamo 
che sia una messa in scena.

•	 3: Una storia visiva richiede più di un’immagi-
ne. Come si differenzia una storia visiva da una 
raccolta di immagini su un argomento? Una 
storia visiva ha un tema. Non sono solo singole 
immagini della storia su un tema, ma devono 
anche aiutare a sostenere un punto centrale.



“REGOLE” DELLA NARRAZIONE VISIVA

•	 4: Scopri la storia prima di iniziare a creare im-
magini.
Le storie visive possono trasportarci non solo in 
un altro luogo, ma nella vita di un’altra persona.
Le storie visive spesso lasciano molto. Questo fa 
parte del loro potere, parte di ciò che li rende 
così efficaci. Le storie visive dovrebbero essere 
in grado di stare da sole e avere un senso di 
per sé. Questo non significa che devono essere 
complete.

•	 5: Seleziona spietatamente per eliminare tutto 
ciò che non è necessario alla storia essenziale.
Il background e il contesto possono essere for-
niti in un testo collegato, in altri componenti se-
parati.



“REGOLE” DELLA NARRAZIONE VISIVA

•	 6: Mostra le cose che lo spettatore non ha mai 
visto prima, o mostra le cose in modo che non 
sia familiare allo spettatore.

•	 7: Continua a cambiare ciò che lo spettatore 
sta vedendo.
Il cervello visivo diventerà annoiato se l’immagi-
ne rimane la stessa. Varia l’angolo e la distanza, 
specialmente se il soggetto rimane lo stesso!

•	 8: Focus sull’elemento umano
Le storie più potenti usano l’emozione per con-
nettersi con noi a livello umano. I fatti e le cifre 
possono essere persuasivi, ma le storie sono me-
morabili.



“REGOLE” DELLA NARRAZIONE VISIVA

•	 9: Crea un filo conduttore dall’inizio alla fine.
Che cosa rende una storia una storia? Deve spo-
starsi lungo un arco. Se è piatta, se è solo una 
sequenza di immagini e/o fatti e/o eventi, non 
ha la forma di una storia. La forma è una mon-
tagna su cui ci spostiamo verso l’alto. Il narratore 
ci catapulta in quella montagna e, quando rag-
giungiamo la cima, ci deve essere qualcosa per 
noi che ha reso il viaggio valido.

•	 10: Evita i finali “morali della storia”
Le storie veramente potenti restano con noi e ci 
permettono di trarre le nostre conclusioni. Quan-
do raccontate al pubblico che cosa devono im-
parare dalla storia, togliete la loro opportunità di 
considerare ciò che hai condiviso e scoprire le 
cose da soli.



FONDAMENTI DELLA NARRAZIONE VISIVA

•	 Campo visivo ampio, impostazione della scena 
nel contesto, senso del luogo

•	 Campo visivo medio, un po più vicino
•	 Dettagli, mostrando solo una parte di una sto-

ria, ma illustrandola
•	 Ritratto, mostra emozioni, mostra i personaggi 

principali
•	 Prospettive differenti, usa angoli diversi, ombre, 

sagome, regole di terzi, linee guida



FAI LA TUA RICERCA - LISTA DEGLI SCATTI

•	 Inizialmente è fortemente raccomandato l’uso 
di liste di fotografie per la tua ricerca. Ecco al-
cuni esempi di ciò che la ricerca è:

•	 Momento migliore per viaggiare (vacanze loca-
li, stagione delle piogge, maree, luce ecc.)

•	 Luoghi che dovete visitare (includere gli indirizzi, 
gli orari di apertura)

•	 Interessanti storie locali
•	 Aspetti politici
•	 Questioni ambientali (carenza di acqua, inqui-

namento)
•	 Aspetti culturali (diverse religioni, feste locali)
•	 Contatti locali (inclusi nomi, indirizzi telefonici, 

e-mail)
•	 Identificare i personaggi principali della tua 

storia



SOMMARIO E ULTIMI SUGGERIMENTI

•	 È importante utilizzare diversi tipi di immagini 
se si desidera creare il giusto stimolo per la tua 
storia. È possibile scegliere tra ampie riprese che 
regolano la scena, un campo medio, un detta-
gli o un primo piano, un ritratto o uno scatto che 
mostra il soggetto in azione.

•	 Scegli le foto che userai ed escludi quelle che 
non aggiungono nulla di significativo per l’ef-
fetto che desideri creare.

•	 Assicurati che la prima foto immediatamente 
immerga gli spettatori nella storia. La tua pri-
ma immagine dovrebbe essere convincente e 
dovrebbe stimolare la curiosità.

•	 Prendi nota della luce. Il tipo di illuminazione 
che si utilizza aggiungerà l’umore che si deside-
ra creare. Utilizza filtri se è necessario. Se si desi-
derano effetti drammatici, usate scarse illumina-
zioni.



SOMMARIO E ULTIMI SUGGERIMENTI

•	 Un altro elemento importante è l’inquadratura. 
Come accennato in precedenza, è necessario 
identificare quale oggetto deve essere incluso o 
escluso in una immagine.

•	 Sperimentare con gli angoli di ripresa. Qua-
le angolo o angoli meglio comunicano quello 
che si vuole dire?

•	 Non dimenticare di seguire la “Regola dei terzi” 
nella fotografia, se si riesce a “sentire” la com-
posizione anche meglio.

•	 Se si aggiungono didascalie alle foto, assicurar-
si di avere il nome del luogob e il nome del sog-
getto (se necessario). La didascalia dovrebbe 
essere breve e chiara. Ricorda di mantenerla 
semplice.



IL DECALOGO

1. Raccontare per immagini. Luoghi, genti, culture, fatti, relazioni. Sviluppare una narra-
zione per immagini, una successione organizzata di istanti. Non collezionare singole 
foto, cercare di narrare, testimoniare: pezzi di esistenza, brani di paesaggio, storie. Indi-
viduare un filo rosso, una chiave di lettura, una storia da raccontare. Allo stesso tempo 
attivare sensibilità, liberare creatività, sperimentare inquadrature e luci. Attenzione alle 
visioni convenzionali, da cartolina (semmai, da reinterpretare), al déjà vu. Evitare le 
trappole del pittoresco. Andare, lontano e dietro l’angolo. La distanza aiuta ma non è 
decisiva, non è la geografia a conferire valore. A volte, il soggetto è qui.

2. Prepararsi prima sul soggetto, su caratteristiche, eventi. Documentarsi, leggere, guar-
dare quel che hanno fatto altri, imparare dai grandi. Ma non sovraccaricarsi, non oc-
cupare la mente con troppe informazioni e immagini. Darsi il tempo di dimenticare, 
fare spazio, lasciare lo sguardo il più possibile vergine, aperto.



IL DECALOGO

3. Fotografare è sempre parziale, una descrizione (singolare) della realtà, non verità as-
soluta, ma rappresentazione. Lo sguardo ritaglia. Una foto rivela anche le scelte (l’animo, 
l’universo) di chi fotografa. Cercare il proprio stile, un’interpretazione visiva personale. Sen-
za perdere di vista, sacrificare il soggetto, il contenuto. Fotografare è cercare, come rabdo-
manti. La luce, il gioco con le ombre, situazioni, atmosfere, un sapore. Esercitare lo sguar-
do. Camminare, girare attorno, conquistare il punto di vista. Aspettare, mettersi all’ascolto. 
Curiosare ai margini degli eventi, cercare il dietro le quinte, il prima o dopo un evento, mo-
menti di intimità, prospettive più ampie per assicurarsi una buona cornice. Essere dentro 
l’azione.

4. Entrare in contatto/empatia, stabilire una relazione con luoghi e persone prima di scat-
tare. Conoscere qualcuno, cercare di instaurare un rapporto di fiducia, con gentilezza e 
discrezione. Calarsi nel contesto, limitare l’invasività, farsi accettare, farsi dimenticare, di-
ventare il più possibile invisibili. Fare i conti con il tempo a disposizione, prendersi del tem-
po. Rimanere accanto ai soggetti, rimanere semplici. Lasciare che la scena si svolga, che 
la vita scorra. Osservare quel che accade intorno al soggetto. Guardare lo sfondo, la luce, 
aspettare che la situazione si evolva, il gesto che racconta.



5. La fotografia è istante, sintesi e composizione (disegno) di luci, ombre, volumi, infor-
mazioni, significati. Attenzione alle relazioni tra gli oggetti e le persone nell’ambiente, 
all’organizzazione di forme che danno significato a un fatto, alla combinazione di 
luci e ombre. La luce è lo strumento espressivo più potente: luce naturale-ambiente, 
flash, combinazioni. Ricercare luci migliori: prima e ultima luce (albe, crepuscoli), luci 
a cavallo.

6. Importanza del fattore umano. Raccontare la vita quotidiana della gente comu-
ne, degli abitanti dei luoghi. Privilegiare, appena si può e riesce, i ritratti ambientati 
che mostrano le persone nel proprio ambiente nella maniera più naturale possibile. 
Trovare una via d’accesso, evitare distanze troppo grandi. Linguaggio del corpo per 
trasmettere rispetto e serietà/professionalità. Essere attenti a ciò che accade nella 
scena (non è sempre necessario che accada qualcosa), agli elementi da comporre 
attorno al soggetto principale, per restituire spaccati di vita, relazioni.

IL DECALOGO



7. Importanza del paesaggio. L’occhio individua, compone, mostra pezzi di natura. E prova 
a restituirne la singolarità, il respiro, la bellezza, gli oltraggi.

8. Occhio all’istante decisivo, evitare di scattare troppo. Non risparmiarsi, non accontentar-
si. Il digitale permette verifica immediata degli scatti, se insoddisfacenti legittimo un secon-
do passaggio. Importanza del sopralluogo, tornare sul posto con luci e situazioni diverse. 
Utilità degli scatti di ricognizione, degli scatti puramente descrittivi. Inevitabile immaginare 
alcune situazioni, pre-visualizzare alcuni scatti, ma senza esasperazioni.
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9. Cercare di trasmettere il senso fluido del movimento, restituire il dinamismo di una 
situazione attraverso il mosso congelato con il flash, l’effetto mosso con tempi lunghi. 
Importanza degli scatti veloci, quasi casuali, con situazioni vive, anche in movimento, 
sporche. Inseguire qualcosa che accade, attenzione a foto troppo statiche. Sperimentare 
il panning: seguire con la macchina il movimento di un soggetto con un tempo di 
esposizione sufficientemente lungo in grado di registrare e congelare almeno in parte 
l’azione.

10. Importanza della tecnica. Conoscere elementi di base della fotografia, alcune 
regole consolidate (come quella dei terzi o delle linee guida) con cui confrontarsi. Post-
produzione: sì, per sviluppare le immagini. Ma usarla con giudizio, no a spostamento di 
pixel e colori. Attrezzatura, da corredo minimo (e leggero) ad articolazioni sofisticate. 
Essenziali batteria carica e abbastanza memoria, leggere e conservare istruzioni, un 
buon paio di scarpe.
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