Considerazioni sul linguaggio fotografico 

di Carlo Righetti

Il linguaggio

L’esigenza di ognuno di noi è di comunicare descrivendo esperienze, ciò che abbiamo vissuto o quello che proviamo

Comunicare presuppone che si debba interagire con un linguaggio che sia COMUNE per non rischiare di essere fraintesi; per questo l’uomo si è dovuto inventare dei codici; Dapprima dei suoni fonetici che li ha associati a delle cose e che, fatto comune a tutti i suoi interlocutori, gli ha permesso di parlare e farsi capire sufficientemente; Di seguito, articolando con un metodo sensato le parole (la grammatica) gli ha permesso di comporre discorsi complessi.

In seguito l’uomo si è posto il problema di comunicare con altri simili che non fossero materialmente presenti al momento di sviluppare il pensiero e che quello che egli intendeva comunicare non fosse affidato ad un “passaparola” (esisteva il rischio di incorrere a cattive interpretazioni), quindi il passo successivo, socialmente importante per l’uomo, è stata la scrittura: il codificare un suono fonetico con dei SEGNI (alfabeto) che messi in sequenza ritrasmettessero il linguaggio dell’autore.

Tutto questo è stato fondamentale nella civiltà dell’uomo.

Con i SEGNI si è potuto ritrasmettere alle generazioni successive le esperienze fatte, quindi, non solo comunicare con persone contemporanee ma anche tra soggetti di epoche differenti, lasciando un patrimonio culturale importantissimo, ora sito nei musei e nelle biblioteche.

Parole e grammatica però hanno un limite: la comunicazione era tale fino a che gli stessi codici erano comuni ai popoli.

Sino a che non si venne a formare la figura dell’interprete per un italiano era difficilissimo comunicare con un tedesco, e così via; Ed allora ecco l’ingegnarsi di altre forma comunicative: la Gestualità (con dei segni convenzionali, ad esempio, sappiamo sempre, quando andiamo all’estero, far capire che abbiamo bisogno di un posto per dormire, o più disagevole, pensiamo alla comunicazione con un sordomuto), ma tutto ciò sempre funzionale sino a che si era in presenza dell’interlocutore; In molti casi allora è pensabile una comunicazione con Disegni (si pensi ad esempio ai lavori di Leonardo che per trasmettere alcune sue idee si aiutava di certo con la scritture, ma un disegno di un progetto ben fatto era a volte più comprensibile di mille parole ed era universale, così come ai giorni nostri un disegno tecnico con una simbologia unificata permette ad un intero mondo di lavoratori sparsi ovunque di costruire case, far nascere nuove idee e realizzare progetti).

Il linguaggio fotografico

Tra le svariate forme per comunicare, alcune risultano essere più funzionali per uno scopo altre per altri, una di queste è la fotografia.

Fotografia: la sua traduzione dal Greco è “scrivere con la luce”; quindi un mezzo di comunicazione che usa di segni impressi su di un particolare supporto.

Per anni, dalla sua nascita, la funzione principale fu quella di descrivere le cose in modo preciso, realizzare delle “copie” reali del mondo circostante (molti pittori dell'epoca passarono alla fotografia per semplificare il lavoro dedicato al ritratto o per documentare lavori architettonici in varie piazze), ma negli anni il suo ruolo venne rivalutato grazie alla sperimentazione di molti artisti, e così al fotografia si meritò la giusta considerazione nel panorama delle varie forme comunicative, anche, per alcuni casi, espressioni artistiche.

A questo punto si tratta di vedere che strumenti ha il fotografo per esprimersi.

La LUCE

A parte che è fondamentale che ce ne sia almeno un po’, perché senza di essa non si potrebbe fare fotografia; Per noi è interessante considerarla come strumento per modellare le forme.

Es.: una luce laterale e radente mette in risalto le rughe sul viso di un anziano, dà la possibilità di modellare i tratti del volto; Con la luce otterremo risultati diversi, come il rendere più giovane o interessante il nostro soggetto; lo si potrà avvolgere in un atmosfera soft o dargli una luce drammatica in base alle sensazioni che intendiamo trasmettere (il ruolo di fotografo su un set cinematografico serve a quello).

I COLORI

Figli della luce, spesso ci sono di aiuto non solo come tali nella realtà per documentare di che colore sia quella tal cosa, ma anche per dare un tono o una sensazione alla cosa narrata.

Esempio: Abbiamo già accennato alla diversità tra forme di linguaggio, di come alcune si prestino meglio di altre a secondo delle situazioni; Per la descrizione di cose astratte funziona senz’altro meglio il linguaggio delle parole, perché, ad esempio, il descrivere di “essere pervasi da un brivido” o “io ho avuto paura”, oltre che alla letteratura di un buon dizionario o enciclopedia per tradurne il significato ci può essere d’aiuto la nostra personale esperienza, già il solo sentir parlare di “panico e paura” ci può fare rivivere sensazioni già provate e per questo ci è facile comprenderle.

Così come può essere difficile raccontare con un disegno o una foto una giornata trascorsa con un “vento caldo”; Il vento è un elemento difficile da interpretate, anche se con un po’ di inventiva ci si può arrivare; Ma la sensazione di caldo? Con l’aiuto del colore anche questa sensazione possiamo riuscire (o almeno tentare) di ritrasmetterla; Se proprio non ci è d’aiuto della luce solare di certe giornate, noi la possiamo comunicare con un filtro colorato dal tono caldo; La sensazione di vecchio o di tempi nostalgici possiamo tentare di esprimerla con l’utilizzo di una stampa in Bianco&Nero, magari anche virata color seppia.

Si consideri per ultima cosa: spesso attribuiamo ai colori alcuni stati d’animo, spesso si è portati a codificare il rosso come colore di passione, l’azzurro di pace e quant’altro.

(per approfondire questo tema vi rimando all'articolo "psicologia dei colori")

Gli STRUMENTI TECNICI

Ovvero la NOSTRA SCELTA, il saper valutare quale sia lo strumento, l’impostazione migliore, a nostra disposizione o da procurarsi, tra un vastissimo panorama di soluzioni meccaniche (ottiche, pellicole, settaggi ed accessori vari).

La TECNICA DI RIPRESA  

Ovvero la Nostra possibilità di rendere UNICA la cosa che vogliamo raccontare.

(Tecnica di ripresa parte 1 - il concetto)

“La nostra ripresa è una visione bidimensionale”

(apriamo una parentesi)

Il famoso pittore Magritte volle provocare i suoi osservatori e la critica dipingendo una pipa e sotto, sulla stessa tela,  vi scrisse la frase “questa non è una pipa”; Il senso era ed è quello che le cose rappresentate su una carta o su una tela non sono la realtà, ma la loro rappresentazione.

Se noi fotografiamo una sedia, quello che ne ricaviamo non è una sedia (su di quel pezzo di carta noi non ci possiamo riposare), ma è la fotografia di una sedia.

La fotografia no è mai la cosa fotografata, non è mai la realtà che ci sta davanti al momento dello scatto, è una rappresentazione deformata della realtà.

Quello che noi faremo sarà il de-Formare, interpretare in modo personale la nostra versione della realtà.

Girando attorno ad una sedia possiamo certamente Disegnare la sedia graficamente in modo diverso rispetto agli altri punti, ma ne cambierà anche la porzione di mondo che sta attorno a lei in quell'attimo.

Quando noi diamo a visionare una nostra foto, noi non facciamo entrare chi la osserva a visitare con lo sguardo tutto quello che ci stava attorno quando abbiamo scattato, ma obblighiamo l’osservatore a fargli vedere solo quello che vogliamo noi, gli nascondiamo la cose che noi non vogliamo far vedere; 

Se ad esempio riprendiamo un bimbo che piange e nella foto noi includiamo un altalena, potremmo essere portati a pensare che il bambino piange perché magari si è infortunato giocando; Magari la vera realtà è che piange perché (non inquadrato da noi) il suo cagnolino giace a terra investito da un mezzo, solo che se noi questo dettaglio non lo includiamo negheremo ai nostri “lettori” un’informazione importante; Non è detto però che anche riprendendo tutti i particolari di lettura questi rappresentino la verità, ma solo una frazione di secondo di vita in una piccolissima parte del mondo (può essere infatti che qualche secondo dopo il cagnolino investito si rialzi sano e salvo ed il bimbo ovviamente cambierà  il suo atteggiamento, le sue e le nostre emozioni).

Perciò con una certa scelta, con un voluto punto di vista e di ripresa e di tempistica, nell’attimo che premiamo il dito sul pulsante di scatto, non un attimo prima o dopo e da un dato punto di osservazione, si ha il potere di trasmettere un messaggio parziale, che non corrisponde necessariamente al vero.

Se questa è una considerazione che ci fa riflettere e ci porta a prendere con le pinze i messaggi visivi di chi fa di una propaganda faziosa il proprio interesse, deve far pensare anche al nostro “lavoro” di reporter del nostro quotidiano, dobbiamo fare attenzione e considerare bene cosa inseriamo nella nostra inquadratura perché è quello che i nostri “utenti” leggeranno.

Soprattutto dobbiamo usare chiarezza; Noi raccontiamo degli episodi, e così, come accade nella dialettica corrente, se vogliamo farci capire senza essere fraintesi dobbiamo cercare di essere diretti e sintetici (gli sfronzoli e le divagazioni sono dannose, il saltare di palo in frasca, i dettagli inutili possono far sfuggire il senso del discorso).

Quindi, anche in un racconto grafico si dovrebbero descrivere cose essenziali, i soggetti riconoscibili come tali; Dove è possibile isolarli, e se non possiamo evitare di riprenderli in un contesto con altri oggetti dovremo cercare di fare il possibile per metterli in risalto per far capire agli altri che quello è il nostro soggetto da cui partire per una lettura e scegliere con cura le cose a corredo per codificare al meglio la comunicazione.

(Tecnica di ripresa parte 2 – la pratica)

La tecnica di ripresa è quindi molto importante e farà la differenza non solo per documentare ma anche per narrare e personalizzare.

L'elenco delle varianti è vasto, ma le più importanti da considerare sono:

IL PUNTO DI RIPRESA, per sciegliere LA NOSTRA PROSPETTIVA (oltre a dove ci poniamo influirà anche l'obiettivo scelto)

LA COMPOSIZIONE o SISTEMAZIONE di ciò che vogliamo mostrare (qui è questione d'occhio e gusto personale)

(in seguito saranno elencati alcuni consigli e definizioni di base che caratterizzano un’inquadratura)

LA DIVERSITA' CROMATICA E VISIVA di quello vogliamo rappresentare (in questo ci aiuta l'uso del diaframma ed il sistema di messa a fuoco per selezionare le cose da mettere in risalto, mentre con l'otturatore potremo determinare se ottenere un congelamento dei nostri soggetti o rielaborarne la loro rappresentazione magari con un mosso)

	INQUADRATURA E COMPOSIZIONE

Possiamo definire l'inquadratura della nostra reflex come uno spazio limitato da quattro lati e variabile a seconda dell'obiettivo inserito.
Per avvicinare un soggetto o uno spazio avremmo bisogno di un teleobiettivo, mentre per ampliare la visuale su una zona utilizzeremo un grandangolare, quindi, in base a ciò che decideremo di inserire nel fotogramma, sceglieremo l'obiettivo più adatto, oppure, molto importante, ci muoveremo noi.
Altre caratteristiche che “condizionano” una fotografia sono:
il formato o taglio dell’immagine, cioè l'inquadratura orizzontale o verticale. 
l'angolazione, il soggetto può essere inquadrato da diversi punti di ripresa (alto/basso, vicino/lontano, laterale o frontale), che ne variano la composizione.
la prospettiva che è il rapporto tra gli elementi che compongono l'immagine, e varia a seconda della focale utilizzata.
Prima di scattare una fotografia occorre valutare accuratamente la disposizione degli elementi che si vogliono inserire nell'immagine, attraverso l'obiettivo.
Un immagine è generalmente composta da un primo piano, un secondo piano e uno sfondo, spetta a noi valorizzare un elemento o l'altro secondo ciò che vogliamo “raccontare” con la nostra immagine.
Per rendere armoniosa un'immagine occorre equilibrarla nell'insieme degli elementi racchiusi nel campo inquadrato, secondo alcune regole più o meno standardizzate:
regola dei terzi, si divide idealmente il fotogramma in tre parti uguali in verticale e in orizzontale e si inserisce il soggetto in uno dei punti di intersezione delle linee immaginarie.
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A – B – C – D
   I quattro punti di intersezione 
   individuano le zone auree del 
   fotogramma 


La diagonale: dal basso a destra all’alto a sinistra (idea di accrescimento)
le linee inserite all'interno dell'immagine creano interesse, comunicano il movimento o danno il senso dello spazio; la “comunicazione” varia a seconda se la linea è orizzontale, verticale, curva o obliqua.
il motivo che è composto dall'insieme di linee o forme che si ripetono.
il contrasto crea una gran forza all'immagine.
Si possono ottenere diversi tipi di contrasto:
un contrasto lo si ottiene accostando un colore primario al proprio complementare, sfruttando particolari condizioni di luce, utilizzando un colpo di flash, ricercando una silhouette.




LE 3 IDEE CENTRALI DELLA FOTOGRAFIA

(spunti e considerazioni tratte da "corso di lettura e valutazione immagini fotografiche" 

a cura di Silvio Giarda e Sergio Magni del Dipartimento Cultura FIAF)
PREMESSA: NON COSA, MA COME

E' incontestabile che Dante abbia scritto dei capolavori, così come molti altri poeti, ma se noi, che non siamo degli attori consumati, provassimo a recitare dei brani della Divina Commedia magari con un tono monocorde, anche se solo a degli amici, gli stessi, pur con tutto il bene che ci vogliono, "non ce lo manderebbero a dire"; e per quanto sia culturalmente alto il senso di quello che intendiamo interpretare, corriamo il rischio di rovinarlo per una cattiva rappresentazione.

Con il linguaggio verbale, se pronunciamo o leggiamo SEMPLICEMENTE la parola "CASA" noi esprimiamo un concetto applicabile a tutte le case del mondo: la casa come luogo intimo, il centro del nucleo famigliare (sia grande o piccola, sia quella dell'arabo o dell'eschimese)

Con la fotografia riprodurre semplicemente una casa potrebbe volerne semplicemente una descrizione, per risaltarne i contorni, l’aspetto, il colore; Ne otterremo la descrizione solo di quella casa (unicità del soggetto, non riconducibile ad altre case)

Nel linguaggio verbale se la parola CASA se viene pronunciata con un tono di tristezza, magari da un profugo, avrà un suo particolare senso e probabilmente un valore aggiunto, comunque non varrà più per tutte le case del mondo ma assumerebbe un significato più specifico, più limitato, di un "mondo", fatto di culture abitudini, necessità, nostalgie e quant’altro.

Anche in fotografia la BANALE CASA potrà essere valorizzata con una adeguata SCELTA tecnica.

Ricordiamo che: NON ESISTE SOGGETTO BANALE, MA UNA BANALITA’ NEL RACCONTARE I SOGGETTI.

Attenzione: di seguito si affronterà anche l'argomento di come curare al meglio la nostra composizione alla ricerca della "bella foto", ma si tenga ben presente che il cercare di dare un tono maggiore ai nostri scatti con una estenuata ricerca estetica per tutte le situazioni, non sempre è la strada giusta.

Fare esercizio di composizione per valorizzare soggetti che sono fine a se stessi OK, ma se i soggetti sono anche parte di un progetto fotografico, è bene valutare la loro partecipazione nel contesto di ciò che vogliamo comunicare.

Es.: un gruppo di bambini che giocano può essere appagante per il proprio gusto estetico ordinarli nel fotogramma per convenire con la regola delle zone auree, ma forse perdiamo di vista il senso del gioco dei bambini, che è fatto di confusione e dinamicità (magari una scelta può benissimo essere di fotografarli come capita e magari usare la tecnica del mosso per far capire la loro vivacità).

LE TRE IDEE CENTRALI DELLA FOTOGRAFIA

E' un capitolo che va preso un po' "con le pinze" in quanto sembra ridurre i livelli di invenzione e tende a catalogare le idee; ma le sue conclusioni rappresentano, se ben considerate, un'illuminante punto di partenza per capire meglio.

Per aiutarmi cercherò di descrivere 3 scenari possibili in cui ci sia per soggetto una mela.

1- FOTO DOCUMENTAZIONE 

Di una mela il fotografo ne può mostrare la forma, il colore, le dimensioni e la natura della sua superficie, una foto che faccia dire: "quella mela è fatta così".

La mela diventa soggetto/oggetto della foto e il motivo della rappresentazione fotografica resta l'illustrazione e la documentazione delle sue caratteristiche visibili.

IDEA DEL DOCUMENTARE

(di questa sezione fanno parte anche la maggior parte dei ritratti e dei paesaggi e se questi hanno quest'unica funzione la cura compositiva dovrebbe avere maggior rilevanza, anche semplicemente per la soddisfazione di sentirsi dire "che bel ritratto", "che bel paesaggio").

2- FOTO NARRAZIONE

Attorno ad una mela il fotografo può raccontare una storia (inventata, ricostruita, lieta, triste, vera, fantastica), esprimere un punto di vista, descrivere un fatto di cronaca.

La mela diventa soggetto/strumento per raccontare.

Per esempio: una foto di una mela accostata alla presenza di un uomo e una donna può richiamare ad una scena biblica; una foto di un bulldozer che schiaccia tante mele può raccontare di una cattiva politica agricola.

Tante situazioni, tanti significati anche se la mela continua a mantenere (nelle foto) la sua identità di mela.

IDEA DEL RACCONTARE

3 - FOTO ARTISTICA

L'autore può anche partire dalla forma di una mela e arrivare (mediante effetti di mosso, sfuocato, macchie di colore, ripetizione di forme come esercitazione concettuale, ecc…) a un'immagine dove la mela - in sé e come mela - non conta più nulla.

Vale a dire che il fotografo non vuole rendere credibile la mela come soggetto/oggetto o come soggetto/strumento; ne utilizza alcune caratteristiche visibili, trasformandole radicalmente, per ottenere credibili armonie formali od invenzioni concettuali

IDEA DELL'ABBELLIRE

Forse, così presentata, la faccenda appare troppo facile perché troppo schematica.

Sono infatti possibili fotografie che evidenziano - nello stesso tempo - due delle tre idee (per esempio una idea di tipo narrativo realizzata con grande rigore formale), ma ritengo che, per coerente scelta di modi operativi e possibilità di precisa lettura, una delle tre idee centrali debba prevalere.

APPENDICE 

A questo punto possiamo anche stilare un vademecum di concetti che un fotografo dovrebbe tenere presente per le proprie scelte, in quanto non sono frutto di una normativa, di un elenco prestabilito e concordato tra quattro amici fotografi, ma sono il frutto di laboriosi studi di illustrissimi dotti che esplorando la psiche umana ne hanno ricavato i diversi significati che quasi tutti noi attribuiamo di fronte a certe situazioni; dal loro studio noi ne possiamo riassumere una sorta di consigli che, se ben usati, diventano una scorciatoia utile per arrivare ad una buona comunicazione.

IL PUNTO DI RIPRESA

(tratto dalla rivista "PROGRESSO FOTOGRAFICO" - Claudio Scarano)

Spesso nella letteratura fotografica vengono illustrati i tanti espedienti tecnici e tecnologici che contribuiscono alla qualità dei risultati finali.

Di non minore importanza, però, ai fini della realizzazione di una fotografia professionale, sono le scelte collegate alla dinamica percettiva. 

Ne diamo cenno di seguito esaminando l'influenza della scelta dei punto di ripresa apparente.

Come è noto, la fotografia stabilisce un rapporto tra soggetto e spettatore. 

Guardando un'immagine il destinatario si sente irrevocabilmente collocato nella posizione che il fotografo gli ha assegnato e ciò influenza le sue reazioni in maniera determinante; per questo la scelta del punto di ripresa merita una particolare attenzione. 

Specifichiamo che tutte le considerazioni che seguono sono da riferirsi non al punto in cui la fotocamera viene collocata rispetto al soggetto, bensì al punto di osservazione in cui si sente collocato lo spettatore rispetto al soggetto per effetto dei basculaggi, dei decentramenti, delle inclinazioni utilizzati in fase di ripresa.

LA RIPRESA RAVVICINATA

Una premessa è indispensabile: il nostro sistema visivo è preposto innanzitutto alla difesa dell'organismo e questa funzione è esercitata attraverso l'esplorazione dello spazio al fine di stabilire una strategia difensiva ogni qualvolta un corpo avanzi minacciosamente verso l'osservatore.

Quanto più la distanza tra noi e gli oggetti o le persone si riduce, tanto più scattano meccanismi di allerta insopprimibili. 

L'allerta, e la tensione che ne deriva, sono un ingrediente prezioso dell'attenzione che è l'obiettivo primario di gran parte della comunicazione visiva.

Le riprese che mettono lo spettatore in condizione di vedere un oggetto come se fosse pericolosamente vicino, ottengono quindi lo scopo di attrarre maggior interesse. 

Evidentemente questo effetto si ottiene non esponendo la foto ad un palmo di naso dell'osservatore, bensì adottando un rapporto di ingrandimento ed un taglio che simulino questo emozionante vis‑à‑vis.

Se un'inquadratura è riempita dai soli occhi di una persona, ci si sentirà inevitabilmente osservati da molto vicino, così come se un'immagine mostra solo alcuni dettagli di un oggetto (ad esempio le manopole di un qualsiasi apparecchio) si otterrà l'effetto di far sentire lo spettatore in condizioni di allungare una mano per toccarli. 

Controindicazioni: quando non ben calibrata, questa scelta può generare, anziché semplice interesse, dell'ansia.

L'osservatore può cioè giudicare sgradevolmente aggressiva l'eccessiva vicinanza e può tendere quindi a sfuggirla.

 E' affidato quindi alla sensibilità del fotografo la sottile distinzione tra un'inquadratura seducente ed una opprimente.

LA RIPRESA IN PIANTA (dall'alto)

E adottata spesso per dare all'osservatore la sensazione di dominare la scena. 

La posizione superiore che questi ritiene di occupare rende il rapporto ricercato e soddisfacente. Una simile scelta è frequente nel settore dei food dove assolve al duplice scopo dì consentire disposizioni grafiche ed equilibrate dei piatti cucinati senza venir meno alla possibilità di stuzzicare gli appetiti.

La rìpresa in pianta sta dando interessanti soluzioni anche nella fotografia d'ambiente sperimentando la possibilità di attribuire allo spettatore la posizione di osservatore "al di sopra delle parti", quindi libero da ogni coinvolgimento diretto e in grado di verificare la qualità di una soluzione, ad esempio, di un arredo con il distacco di un regista piuttosto che con la partecipazione di un attore.

DAL BASSO ALL'ALTO

E evidente in questa scelta l'obiettivo di dare al soggetto un peso incombente ed aggressivo nei confronti dell'osservatore che può essere alleggerito solo dall'accentuazione della prospettiva.

Linee di fuga notevolmente convergenti bilanciano la pressione che l'oggetto esercita, almeno psicologicamente sul destinatario.

La ripresa dall'alto in basso è adottata per amplificare il carattere assoluto di una proposta, il prestigio e la supremazia di un soggetto. 

In questo genere di ripresa è d'obbligo tendere a composizioni di notevole eleganza in quanto, diversamente, il contenuto aggressivo può essere avvertito come sgradevole e non giustificato.

POSIZIONE DECENTRATA

In questo campo le abitudini culturali anno un peso enorme.

Tra le tante, la più condizionante, nei nostri paesi, è quella della lettura, non in senso intellettuale... proprio in senso fisico.

L'addestramento e la pratica costante della lettura ci inducono a scansire lo spazio seguendo la direzione da sinistra a destra e dall'alto in basso.

Da questa abitudine derivano degli istintivi schemi interpretativi. 

Quando il soggctto è in posizione tale da far presumere una direzione di movimento viene interpretato come rivolto "in avanti" se diretto a destra.

Viceversa, se il soggetto si muove, idealmente, da destra a sinistra, lo spettatore tenderà ad interpretarlo come in arretramento.

A ciò si aggiunge il fatto che ad un soggetto che avanza è facile associare caratteristiche di progresso, di successo, di vantaggio, mentre ad un soggetto che arretra si è più propensi ad attribuire la fuga, la perdita, l'allontanamento 

La direzione destra è quindi un amplificatore di qualsiasi enunciazione positiva, sia esplicita nell'immagine che nel testo che l'accompagna, mentre quella opposta è collegata a concetti negativi, a disagio o addirittura ad angoscia.

Nei campo cinematografico, dove il movimento è reale e non suggerito, queste considerazioni hanno costante applicazione e contribuiscono a ribadire e confermare le nostre abitudini visive ed i loro stereotipi. 

Che di stereotipi si tratti, del resto, è comprovato dalle reazioni ingenerate dai nostri prodotti di comunicazione visiva presso popolazioni di diversa cultura quali sono quelle arabe in cui la lettura procede da destra a sinistra o quelle orientali in cui si legge dall'alto al basso.

La storia della pubblicità annovera infatti clamorosi esempi di ottime campagne che, esportate in queste diverse culture, hanno ingenerato reazioni di segno nettamente negativo.

LA ROTAZIONE DELL'ORIZZONTE

Insolita e quindi destinata a stimolare l'osservatore e anche ogni ripresa in cui la linea dell'orizzonte abbia subito una percettibile rotazione.

Tecnicamente questo è tra gli effetti più semplici da ottenere in quanto è sufficiente inclinare il banco ottico per dare allo spettatore la sensazione di un modo che non rispetta più l'ordine naturale delle cose.

Istintivamente lo spettatore, posto al confronto con questo genere di immagini cercherà di assumere una posizione che ripristini la stabilità.

Questo sforzo, questa tensione, sia essa percepita o inconsapevole, aumenta l'attenzione in misura significativa.

L'importante è però che questo espediente non susciti un rifiuto. 

Da evitare con cura, quindi, inclinazioni minime che trasmettano la sensazione di mal di mare e sembrino provocate solo dalla disattenzione dei fotografo che non ha messo in bolla il banco ottico.

Più spesso gradite invece soluzioni che strutturino, nel piano, delle precise geometrie.

PSICOLOGIA DEI COLORI

(NOTIZIE TRATTE DA INTERNET)

L'arancione positivizza i sentimenti, il giallo stimola l'allegria, il blu favorisce il rilassamento e l'indaco l'intuito. 

L'esposizione alle diverse tonalità provoca reazioni sul corpo e sulla psiche, tali che possono essere indicati anche gli scopi terapeutici. 

Mangiare, dormire e curarsi alla luce dei colori porta un ulteriore giovamento se chi si affida alla cromoterapia non dimentica che il violetto intenso dei mirtilli può migliorare la circolazione superficiale, il blu di una parete può agire come analgesico e, si sa, il rosso scarlatto di un abito può riscaldare il corpo e le passioni.

Ebbene si': esiste anche una psicologia del colore.

La materia e' un po' vasta e complessa. 
Partiamo con un esempio.
Tanto tempo fa, ma non e' una fiaba, in una certa fabbrica gli operai si lamentavano con il padrone per il freddo che sentivano nel locale mensa, un locale che aveva le pareti imbiancate con un tono di blu, e chiedevano di aumentare il riscaldamento; il padrone, non essendo di questa idea, fece invece dipingere le pareti con un tono di arancio: il risultato fu che non solo gli operai non avvertivano piu' il freddo, ma addirittura venne abbassato il riscaldamento.
Mi sembra una storia abbastanza convincente per capire quanto il colore puo' influire sull'umore degli uomini.

A grandi linee, noi viviamo in un mondo dove inconsciamente, cioe' per abitudine, senza che neppure ce ne rendiamo conto, il colore ha una sua collocazione ben precisa: questo fin dall'antichita', perche' da sempre a ogni colore era abbinato un significato: ad esempio il rosso e' sinonimo di passione e forza, il giallo e' vitalita', il blu tranquillita'.
Certamente l'esperienza delle piccole cose di ogni giorno ci dice quanto il colore influisce sul nostro lo stato d'animo:
basta pensare, senza farla troppo lunga, ai colori del semaforo, per cui il verde, colore che sta a meta' tra il freddo e il caldo, quindi di equilibrio, e' usato come segnale di via libera, mentre il rosso, colore decisamente caldo, stimola maggiormente la nostra attenzione, e ci segnala un pericolo; anche gli errori nei compiti sono segnati in rosso; il blu, come detto, tende a "raffreddare" e calmare la mente, quindi i lampeggianti delle forze dell'ordine illuminano le scene di questo colore. 

Gli esempi potrebbero essere ancora tanti, ma andiamo con ordine, o almeno proviamoci. 

Per parlare di psicologia del colore e' importante ricordare che la bellezza dell'uomo e' nella singolarita' della persona, e che ognuno di noi e' diverso dagli altri; per questo vi invitiamo a non prendere tutto questo aspetto della cromatologia come oro colato, e nello stesso tempo a non giudicare troppo rigidamente i gusti degli altri. 

Inoltre non bisogna dimenticare che la storia e la tradizione di ogni popolo fa si che le nozioni di psicologia del colore che vanno bene per qualcuno siano per qualcun altro completamente sbagliate, fino ad essere vero il contrario: basta dire che se in occidente il colore del lutto e' il nero, in Cina e' esattamente il suo opposto, cioe' il bianco. 

Detto questo non possiamo certo negare che i colori hanno una grande influenza sulla vita di tutti, e non possiamo nemmeno dimenticare il lavoro sincero e appassionato di studiosi che cercano di capire il come e il perche' di questo.

L'architettura e l'urbanistica se ne occupano per rendere l'ambiente in cui viviamo sempre piu' confortevole ed ottimale: ecco che gli ospedali hanno spesso i muri dipinti di azzurro per rilassare i pazienti, mentre il marrone e' il colore piu' comune per i pavimenti, perché ci ricorda la terra, e da una sensazione di stabilita'.
Con tristezza dobbiamo dire che gli studi hanno anche portato ad un modo spesso subdolo e meschino di sfruttare i colori: abbiamo saputo che siccome si prova disagio a stare in una stanza con i muri dipinti di rosso, gli architetti di una fabbrica giapponese hanno dipinto di rosso i muri delle toilettes per farci stare il meno possibile i dipendenti.
Naturalmente i grafici e i pubblicitari sono molto attenti all'uso che fanno dei colori, cercando di catturare il piu' possibile la nostra attenzione, giocando sui colori complementari, che tra loro si esaltano e si equilibrano allo stesso tempo: blu e arancio, rosso e verde, giallo e viola.
La moda, ovviamente, non tratta a caso i colori, e tanto meno la loro disposizione: il nero snellisce, ma indica anche un po' di voglia di solitudine; il rosso si indossa per attirare attenzione; il bianco e' sinonimo di purezza.
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