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I lavori pubblicati in queste pagine mostrano delle immagini realizzate in camera oscura, quelle che 

in gergo si chiamano fotogrammi, realizzati con una tecnica che risale alle origini della fotografia e 

che permette di disegnare direttamente con la luce sulla carta fotosensibile, senza l’utilizzo della 

macchina fotografica. Proprio per questo viene comunemente chiamata fotografia off-camera. Come 

ti sei avvicinata a questa modalità espressiva?  

Ho iniziato a realizzare fotogrammi mentre cercavo un modo per catturare alcune delle immagini 

che osservavo negli esperimenti condotti al buio. Ho dedicato parte della mia pratica alla ricerca 

sulla luce. Lo faccio in modi diversi e, per questo, ho costruito diversi dispositivi ottici, alcuni dei quali 

sono diventati sculture o installazioni. Il mio studio è diviso in diversi spazi, e uno di essi è un 

ambiente buio che utilizzo per creare esperienze luminose. A un certo punto ho provato a catturare 

le immagini proiettate in questo spazio e inizialmente ho usato una macchina fotografica per scattare 

fotografie, ma i risultati non mi convincevano, poiché finivano per essere semplici documentazioni 

delle opere e non opere in sé. Così, pensando ad alternative per catturare queste luci e cercando un 

metodo più “onesto” per registrarle, mi è venuta l’idea di realizzare dei fotogrammi. I risultati erano 

esattamente ciò che stavo cercando. Ho trovato un’enorme libertà creativa nel non dovermi limitare 

all’uso della fotocamera. Poco a poco, ho sostituito la macchina fotografica con lenti, filtri e lampade. 

È sempre più frequente incontrare nel panorama contemporaneo un interesse degli artisti per le 

antiche tecniche di ripresa e stampa, secondo te perché questo accade proprio in un’epoca così 

tecnologica e digitale come la nostra?  

Credo che le tecniche digitali e analogiche abbiano risultati molto diversi. Mentre le tecniche digitali 

offrono molti vantaggi, mancano di alcune caratteristiche proprie delle tecniche più antiche. I motivi 

per cui un artista sceglie di utilizzare una tecnica più tradizionale variano. Nel mio caso, i fotogrammi 

mi permettono di condurre quello studio meticoloso della luce che sto cercando. Per me, i 

fotogrammi sono quasi registrazioni scientifiche, in cui ottengo risultati che potrebbero essere 

osservati al microscopio o al telescopio. Le immagini non sarebbero le stesse se utilizzassi una 

fotocamera. Poiché il mio lavoro non si limita all’uso dell’ottica, ma la studia anche, la qualità 

dell’immagine è diventata fondamentale. Ciò che trovo particolarmente affascinante di questa 

tecnica è che non c’è alcuna perdita di qualità nell’acquisizione delle immagini: sono registrazioni 

dirette della luce, senza pixel o distorsioni. Trovo che questo abbia un grande valore.  

Questo progetto nasce dalla residenza svolta nel settembre del 2024 presso l’azienda vitivinicola 

Zenato nelle Tenute a Peschiera del Garda e in Valpolicella. Qui hai potuto osservare il lavoro nei 

campi e in cantina proprio nei giorni della vendemmia, ma soprattutto hai colto l’importanza della 

natura nel processo produttivo. Dove possiamo ritrovare il sole, la pioggia e il vento nelle tue 

immagini?  



Durante la mia visita a Peschiera del Garda e in Valpolicella, mi ha colpito il fatto che le condizioni 

del terreno sono state determinate dall’ultima glaciazione. Sembra che queste condizioni siano 

piuttosto particolari, molto favorevoli all’agricoltura e alla coltivazione della vite. Il modo in cui i 

vigneti vengono progettati e piantati si basa su una conoscenza che crea una sorta di coreografia tra 

il sole, la pioggia e il vento. Da diversi anni sono interessata ai fenomeni naturali e alle forze che 

modellano il nostro ambiente e questi temi sono diventati centrali nella mia ricerca. I fotogrammi 

che presentiamo in questo libro sono anch’essi una coreografia tra il sole, la pioggia e il vento. Le 

immagini sono state generate utilizzando luce, acqua e aria. In alcuni casi ho usato la luce solare 

diretta, in altri ho ricreato pioggia e vento all’interno della camera oscura. Le immagini sono tracce 

dell’interazione tra questi elementi: luce e pioggia, acqua e vento, sole e aria. Sono scatti di momenti 

che danno vita a forme astratte o paesaggi liberi di essere interpretati.  

Per realizzare alcune fotografie hai utilizzato direttamente il vino, sperimentando con la cromia e la 

consistenza del liquido e scoprendo quanto incidano sull’estetica delle immagini. Penso che sia 

proprio l’acqua l’elemento che più accomuna il vino alle tue immagini, vero?  

Ciò che inizialmente mi ha spinto a lavorare con l’acqua è stata la ricerca di corpi in grado di rendere 

visibili i percorsi della luce. I corpi traslucidi diventano mezzi ottici, poiché la luce può attraversarli. 

Mi interessava l’acqua perché è un corpo traslucido in grado di modificare la propria forma. 

Attraverso di essa, potevo osservare una continua variazione dei percorsi della luce. Gli oggetti e i 

materiali che utilizzo nella camera oscura diventano artefatti ottici, e questo mi affascina. Lavorando 

a questo progetto, ho deciso di utilizzare il vino rosso come lente: è diventato un mezzo per la luce 

e appare in alcune immagini. Il colore e la forma di un corpo ottico influenzano i percorsi della luce 

e determinano le immagini che ne derivano. Il risultato è in bianco e nero, ma si può comunque 

notare una variazione nel contrasto delle immagini quando il liquido cambia colore: funziona come 

un filtro. Nella camera oscura utilizzo filtri che vanno dal rosso al magenta, creando diversi contrasti 

nell’immagine finale. È tutta una questione di ottica.  

Cosa differenzia i tuoi fotogrammi dalle Rayografie del celebre Man Ray? Io credo che il dinamismo 

dell’immagine e la perdita di riconoscibilità del soggetto possano essere due elementi caratteristici 

della tua tecnica in camera oscura.  

Man Ray è certamente un riferimento per me e, forse, senza il suo lavoro non farei ciò che faccio. I 

fotogrammi che realizzo sono un chiaro riferimento a ciò che Man Ray chiamava “Rayografie”. 

Tuttavia, mentre lui realizzava stampe fotografiche posizionando oggetti sulla carta fotosensibile ed 

esponendoli alla luce, eliminando la fotocamera, io utilizzo oggetti che considero dispositivi ottici o 

“lenti”, che in un certo senso possono essere intesi come una sorta di “fotocamera”. In questo modo, 

mi concentro sullo studio della luce in sé, non sull’uso della luce per rivelare qualcos’altro. 

Probabilmente è per questo che nelle mie immagini non c’è un particolare interesse a rendere 

riconoscibili gli elementi utilizzati per generarle: per me, il soggetto è la luce e la sua dinamica.  

In questa pubblicazione alterni fotografie in bianco-nero e altre a colori? Dal punto di vista tecnico 

ci sono delle differenze, così come per la ricerca dell’effetto desiderato in termini visivi.  



Sì, il processo per i fotogrammi in bianco e nero e a colori è piuttosto diverso. I fotogrammi in bianco 

e nero richiedono un lavoro lento e accurato: la carta fotografica bianco e nero non è sensibile alla 

luce rossa, quindi, è possibile illuminare la camera oscura con luce rossa e leggere con attenzione le 

forme. Lavorare con il colore in camera oscura è diverso, perché si perde il controllo: si lavora 

completamente al buio, quindi, il processo diventa un esercizio di immaginazione e tatto. La 

sorpresa, in questo senso, è molto stimolante. Alcuni fotogrammi a colori sono stati esposti 

direttamente al sole, altri li ho esposti in camera oscura e le immagini risultanti sono molto diverse 

tra loro. Alla fine, in entrambi i casi, il mio obiettivo è lo studio della luce e credo che le immagini si 

completino a vicenda: nei fotogrammi in bianco e nero si apprezzano forme che probabilmente 

passerebbero inosservate se fossero a colori, ma allo stesso tempo, quando si studia la luce, il colore 

diventa centrale.  

Nelle tue opere precedenti dimostri un interesse per l’immagine che non si limita alla fotografia, 

lavori spesso con la luce e la rifrazione dei raggi solari attraverso un prisma, ma costruisci anche 

grandi caleidoscopi e altri dispositivi ottici. Quanto è importante per te restituire i tuoi progetti in 

una dimensione ambientale, dove lo spettatore possa compiere un’esperienza immersiva?  

Mi piace avere la libertà di utilizzare diversi mezzi e cerco di non limitarmi a uno specifico, in modo 

che siano i progetti a guidare la scelta del mezzo più adatto per ogni lavoro. Le esperienze ambientali 

sono una costante nel mio lavoro e credo che in parte sia dovuto al mio modo di pensare, che è 

piuttosto spaziale. Mi interessa il pensiero astratto e, spesso, mi viene più naturale esprimerlo in 

modo sensoriale. Molti dei miei lavori sono esplorazioni sull’ottica, sul trasporto della luce o delle 

onde sonore, sul comportamento di queste frequenze nella materia o nell’assenza di essa, ovvero 

sul loro trasporto nello spazio e nel tempo. I dispositivi che realizzo funzionano come mezzi di 

trasporto, come entrare in un telescopio che avvicina le stelle e ci permette di descriverle in qualche 

modo. Credo che il mezzo fotografico e le esperienze immersive si completino a vicenda. I risultati 

che ottengo non sono ridondanti, ma si sommano tra loro e trovo stimolante poter passare da uno 

all’altro. Nel processo creativo si influenzano reciprocamente: i fotogrammi possono diventare 

schizzi per sculture e le installazioni possono essere utilizzate come fotocamere. 


