Il Novecento: l’azione nella fotografia di guerra

La Prima guerra mondiale

Con il nuovo secolo, ahimé, le guerre continuano e le documentazioni fotografiche si succedono (come ad esempio, la guerra anglo-boera dei primi del Novecento) e si precisano sempre di più.

Gli apparecchi fotografici ora sono più maneggevoli (8x12 o 4,5 x 6 della Kodak) e i fotografi riescono a seguire meglio le diverse azioni sui teatri di guerra.

L’ampiezza del primo conflitto mondiale è tale da presupporre una possibile varietà di punti di vista di osservazioni. Una guerra di questa portata deve essere documentata anche per quanto riguarda i preparativi, le manifestazioni pro o contro la guerra. E poi, le azioni, le trincee, i protagonisti, la vita nelle retrovie e nelle città e, infine, la vittoria (o la sconfitta) e poi il difficile dopoguerra.

Tutti può e deve essere registrato perché rientra in una necessità di documentazione sociale e la fotografia è pronta a ricoprire questo ruolo, così come i fotografi sono pronti a specializzarsi nelle diverse, possibili modalità stilistiche e documentali.
Nel 1915 in Francia si istituisce la sezione fotografica dell’esercito (dopo la Francia seguiranno a stretto giro la Germania e la Gran Bretagna). Lo scopo è di proteggere i fotografi al fronte e, insieme di controllare la produzione. 
Le immagini che si producono sul fronte di guerra più che fedeli (la categoria è sempre quella del verosimile più che del veritiero) saranno spettacolari ed evocative. Si utilizzano al meglio le nuove apparecchiature e le nuove, possibili forme stilistiche che le avanguardie stanno elaborando in questo periodo (entra prepotentemente la diagonale nella creazione delle immagini per dare profondità e dinamismo all’immagine).

Nello stesso tempo, appaiono grandiose immagini panoramiche frutto dell’unione in camera oscura di diversi negativi insieme.

Sul fronte di guerra si sperimentano e si approfondiscono diverse tipologie di immagini fotografiche. Ad esempio:

-immagini eroiche e spettacolari dei luoghi di combattimento;
-immagini di cronaca e della vita politica (cosa c’è dietro alla guerra e in che modo i diversi paesi e i diversi popoli si preparano alla guerra. In che modo i diversi paesi e i diversi popoli sopravvivono alla guerra);

-ritratti di soldati al fronte;

-grandi panoramiche dei luoghi di battaglia;

-le conseguenze della guerra (devastazione, cambiamenti sociali, ecc.)

-fotografia aerea: i luoghi di battaglia, in immagini strategicamente utili, e i paesi e le città durante e dopo il conflitto;

-immagini mediche: i ricoverati, i feriti, gli ospedali da campo e i medici al lavoro.

Ma più di tutto, nella Prima guerra mondiale assisteremo all’entrata prepotente di un vero esercito di fotografi amatori che scatteranno per il proprio gusto, per la propria curiosità e soprattutto per la propria memoria personale, una serie di scatti e soprattutto di ritratti. La fotografia privata, raccolta poi in una serie di album creati dagli stessi soldati al fronte o dai loro familiari a casa, sarà una delle grandi innovazioni, dal punto di vista della fotografia, del suo uso e della sua condivisione, introdotto dalla Prima guerra mondiale.

Dalla guerra di Spagna alla Seconda guerra mondiale 
Con la fotografia di guerra del Novecento, entriamo comunque a pieno titolo nell’ambito di un fotogiornalismo contemporaneo.

Il presupposto del fotogiornalismo è la produzione di fotografie per la stampa.

Tecnicamente, quel che permette all’operatore di mettersi di fronte ad un evento - sia esso storico o di poco conto – è l’invenzione della macchina di piccolo formato, molto maneggevole e la ripresa diretta, a volte dissacrante, quasi mai pomposa, che ne consegue.

Contemporaneamente all’invenzione e produzione delle macchine fotografiche di piccolo formato, nascono una serie di riviste internazionali, in Inghilterra, in Francia e negli USA in particolare, che diventano delle vere e proprie piattaforme per mostrare e ”lanciare” le immagini scattate dai fotogiornalisti in giro per il mondo. 
Intorno agli anni Trenta, quando ancora la televisione non esisteva, il flusso di notizie era affidato ai giornali o alla radio. 

La fotografia, e con essa le riviste che appunto decidono di dare spazio a questo nuovo mezzo, diventa l’unico, fondamentale modo per dare visione alle notizie e riempire quindi di immagini concrete, piene di informazioni, gli occhi e la testa dei lettori-spettatori.

Gli strumenti per la riproduzione del fotogiornalismo sono le nuove macchine fotografiche, pratiche, piccole, maneggevoli, che vengono create intorno agli anni Trenta.

I tempi erano maturi per un trattamento dell’immagine nella stampa e per l’utilizzazione della fotografia per raccontare, documentare e sottolineare un fatto, un accadimento.

La prima guerra che viene ripresa con una fotografia più spiccatamente legata a questo tipo di immagine di piccolo formato, maneggevole e duttile, è la guerra di Spagna del 1936.
La guerra civile spagnola scoppia nel 1936. Alle elezioni politiche di febbraio le forze di sinistra tornano al governo, grazie al primo esperimento di Fronte popolare. Il 18 luglio però la situazione precipita: alcune guarnigioni militari insorgono contro il governo repubblicano ("alzamiento") e il generale Franco sbarca sul suolo nazionale con le truppe coloniali, dal Marocco. È l’inizio della guerra civile, con pesanti ripercussioni anche sul piano internazionale. Sarà infatti la prova generale della Seconda guerra mondiale perché il conflitto vede impegnate a sostegno delle due parti in lotta da un lato l’Urss, il Messico e, a fasi alterne, la Francia  (in favore dei "repubblicani"), e dall’altro l’Italia, la Germania e il Portogallo (in favore dei "nazionalisti").

La Spagna è anche il teatro del primo scontro armato tra fascismo e antifascismo, con la partecipazione di molti intellettuali da ogni parte del mondo, a partire dagli Usa (da Dos Passos ad Hemingway), e con gli italiani – le camice nere di Mussolini da un lato, e gli antifascisti e gli anarchici dall’altro – impegnati su entrambi i fronti. La guerra si conclude nel marzo del '39, con la vittoria di Francisco Franco e l'instaurazione di una dittatura fondata sul potere legislativo del "Caudillo" e sulla repressione degli oppositori (la "Feroz matanza"), che durerà fino al 1975 e causerà la morte di 200.000 antifascisti, centinaia di migliaia condannati a pene varie, 300.000 esiliati.

Le riviste

Le prime riviste che si occupano in modo continuativo delle fotografie, trattandole non solo come illustrazioni, sono 
-l’Illustrated London News (nata come rivista di illustrazioni e non necessariamente fotografica nel 1842, diventa poi un baluardo della editoria fotografica); 
-Vu (rivista francese all’avanguardia per l’utilizzazione della fotografia in lunghi reportage d’attualità, le sue pubblicazioni vanno dal 1928 al 1939); -Picture Post (inglese, nata nel 1938, ospita molti importanti reportage tra cui quelli di Robert Capa dalla guerra di Spagna).

Ma il più importante esperimento editoriale, per quel che riguarda la fotografia e soprattutto il fotogiornalismo, è senz’altro la rivista Life.
Fondata negli USA nel 1936 da Henry Luce (creatore del precedente Fortune), Life nasce proprio per dare “visione” alle notizie e, in un certo senso, allo spirito del paese.

Nell’editoriale del primo numero, Luce scrive che la missione di Life è quella di vedere la vita, vedere il mondo: «Vedere la vita, vedere il mondo; essere testimoni oculari dei grandi avvenimenti; vedere cose inconsuete (macchine, eserciti, folle, ombre nella giungla e sulla luna), vedere il lavoro dell'uomo, i suoi dipinti, le torri, le scoperte; vedere cose che esistono a miglia e miglia di distanza, cose nascoste dietro le pareti, nelle stanze, cose pericolose; vedere le donne amate dagli uomini e vedere i bambini; vedere e assaporare il piacere dello sguardo; vedere ed essere stupiti, vedere e imparare cose nuove. Così vedere ed essere visti diventa ora, e resterà in futuro, il desiderio e il bisogno di metà del genere umano». 

Il successo di Life è travolgente e non solo negli Stati Uniti: la rivista si afferma universalmente come lo sguardo occidentale (americano) sul mondo.

Le copie vendute ogni settimana divennero milioni, e Life racconta prima in bianco e nero, poi a colori ,la vita del mondo. Permette agli americani di vedere il mondo e di essere testimone oculare dei grandi avvenimenti, Dell'ascesa di Hitler e dall'assassinio di Dallas.

Siamo anche in un’epoca in cui la televisione è ancora sconosciuta e il grande mezzo di comunicazione di massa, che travalica le frontiere tra stato e stato, in un grande paese come gli Stati Uniti, è la radio. 

La radio riempie di voci ma non di visioni l’immaginario dell’americano medio (e con lui, dell’uomo occidentale).

Ecco la funzione principale di Life: dare corpo alle immagini, alle situazioni, alle persone e ai grandi della storia, evocati e raccontati dalla radio.

Per questo, i fotografi sono fondamentali per Life. Fin dal primo numero, i fotografi impiegati, come staff, sono molti e a loro è affidato il compito di commentare e dare volto alle mille storie dell’America così come alle meraviglie del mondo e ai grandi fatti dell’attualità.

Da Margaret Bourke White (sua è la prima copertina della rivista) a Alfred Eisenstaedt, fino a Carl Mydans, Gordon Parks, W. Eugene Smith a Robert Capa: in molti hanno collaboratoti o lavorato  proprio internamente alla rivista con reportage spesso costruiti insieme alla redazione. 

I momenti di maggior impatto sono durante la Seconda guerra mondiale e la guerra del Vietnam.
Nel giro di qualche decennio la televisione spazzerà via, con pochissimi complimenti, il fascino della fotografia di Life e nel 1972 la rivista va in coma. Qualche speciale ogni tanto (dieci tra il '73 e il '78) e qualche tentativo di farla rinascere, provano a riportare in vita la storica testata.

Ma la sua funzione ormai è finita con l’avvento della televisione e i cambiamenti nei media. Altre saranno le riviste che prenderanno piede e altro si chiederà alla fotografia e al fotogiornalismo. 
Il punto di vista del fotografo

Ora il fotografo può muoversi liberamente, può seguire i combattimenti e decidere con maggiore autonomia la possibile interpretazione da dare a una scena di guerra o al significato politico e sociale di un conflitto.

Il fotografo ha dalla sua parte strumenti che deve imparare a controllare e a gestire. Il fotografo non solo informa ma mostra e può decidere cosa mostrare e in che modo. Può scegliere un punto di vista, un’osservazione privilegiata o parziale e, nel farlo, può incedere in una determinata luce, accentuare un particolare valore cromatico, inquadrare una composizione armonica di corpi che sia piacevole ed efficace alla vista. Il fotografo, in pratica, può realizzare immagini faziose e belle. 

Si apre la strada per un dibattito vecchio quanto il fotogiornalismo stesso e cioè, quale sia il giusto valore da dare a un documento fotografico-giornalistico e se nel suo lavoro un fotogiornalista non debba dotarsi, oltre che di una buona apparecchiatura e di una solida esperienza, di un comportamento etico che circoscriva, o ancor meglio, indirizzi il suo lavoro.

Etica e fotogiornalismo, insomma, formano un binomio indissolubile, anche se spesso di difficile gestione, che ha attraversato, e attraversa anche adesso, i temi, i protagonisti e le ribalte della fotografia giornalistica (i fotografi, i giornali, i media). 

Il fotografo informa: ma come lo fa? Con quale punto di vista? Il dilemma tra mostrare e suggerire, tra realtà ed espressione, nasce in questo periodo e con le fotografie di Robert Capa.

Quando Capa va in Spagna per raccontare per immagini quel che vede sul fronte della guerra civile, non solo fotografa ma prende posizione, si schiera: è dalla parte dei repubblicani e lo si capisce da come fotografa. 

Racconterà la strenua, e purtroppo vana, resistenza dei lealisti al tentativo di Francisco Franco di prendere il potere e i suoi scatti fermeranno non solo le azioni di guerra ma anche la vita nelle retrovie e, suo malgrado, anche la morte. 

Le foto dichiarano apertamente, e onestamente, il punto di vista del fotografo. Ma i suoi reportage informano come pochi altri su quel che poteva essere la vita in Spagna in quei tragici momenti; le sequenze fotografiche sviluppano una narrazione con ritmo incalzante e rapido, così come un buon pezzo di giornalismo visivo deve fare.

Il fotografo che consapevolmente sa di non poter rinunciare al proprio punto di vista in quanto spettatore, ma anche necessariamente attore della storia che testimonia e che passa sotto i suoi occhi, deciderà di avere un comportamento anche critico ma informato, attivo, attento e soprattutto volto alla comprensione dei drammi personali e collettivi che lui può e deve testimoniare. 

È importante per un autore capire cosa mostrare e come mostralo. Un’immagine ben composta, piacevole alla vista per la costruzione degli elementi al suo interno, può aiutare a comprendere meglio un argomento, a sintetizzare un dramma che non un’immagine meno riuscita. 

“Fin dal 1839, quando furono inventate le macchine fotografiche, la fotografia ha corteggiato la morte”, dice Susan Sontag in Davanti al dolore degli altri (Milano, Mondadori, 2003, p. 20).

Con il suo doppio registro di icona e documento, la fotografia registra il dramma, cristallizza la morte e spesso la racconta seguendo linguaggi e rimandi propri dalla tradizione artistica.

Il cronista che racconta gli avvenimenti, senza distinguere tra grandi e piccoli, tiene conto della verità che per la storia nulla di ciò che è avvenuto deve essere mai dato per perso. Certo, solo a una umanità redenta tocca in eredità piena il suo passato. Il che vuol dire: solo a una umanità redenta il passato è divenuto citabile in ciascuno dei suoi momenti. 
Walter Benjamin, Sul concetto di storia
Gerda Taro
Fu una fotoreporter, la prima giornalista di guerra a cadere durante l'espletamento della sua professione. Entra nella Storia della fotografia soprattutto per i suoi reportage realizzati durante la Guerra di Spagna ove morì giovanissima.
Nata in Germania nel 1910, come altri Taro fuggì a metà degli anni Trenta e si stabilì a Parigi. Da sempre fortemente interessata alle arti visive, Gerda frequentò artisti e fotografi (tra i quali Robert Capa, suo compagno), e ben presto cominciò a realizzare fotografie lei stessa. 
Gerda Taro, il cui vero nome era Gerta Pohorylle, nasce da una famiglia di ebrei polacchi. Nonostante le sue origini borghesi, giovanissima entra a far parte di movimenti socialisti e lavoratori. Per questo motivo e per la sua origine ebraica l'avvento del nazismo in Germania le crea molti problemi.

Oltre al talento, portava con sé anche l’impegno politico di sinistra, due interessi che poterono convergere in Spagna, dove Taro e Capa arrivarono, pieni di entusiasmo, per documentare la guerra civile. In meno di un anno, la potenziale genialità di Taro si concretizzò nel lavoro, poi ampiamente pubblicato, che dimostra come un’abile e originale fotografa possa ritrarre la guerra e i suoi effetti. Forse la prima donna a fotografare il fronte, fu anche la prima a morire nel corso del suo lavoro, investita da un carro armato nel luglio del 1937.
Finisce in carcere in quanto attiva nel Partito Comunista tedesco e subito dopo decide di scappare con un amico a Parigi.

A Parigi conosce l'ungherese Endre Friedman, anch'egli ebreo e comunista, che sbarca il lunario facendo il fotografo. Endre e Gerda si fidanzano; Endre le insegna ciò che sa sulla fotografia.

Insieme, un po' per sfida, un po' per opportunità, inventano il personaggio “Robert Capa”, un fantomatico celebre fotografo americano giunto a Parigi per lavorare in Europa. Grazie a questo curioso espediente la coppia moltiplica le proprie commesse e guadagna parecchi soldi.

Nel 1936 entrambi decidono di seguire sul campo gli sviluppi della guerra civile spagnola, guerra che inciderà parecchio sulla vita dei due. Giunti in Spagna divennero immediatamente importanti testimoni della guerra, realizzando molti reportage pubblicati in periodici come "Regards" o "Vu."

Nota fra le milizie antifasciste per la sua freschezza, coraggio ed eccezionale bellezza, rischiò sempre la vita per realizzare i propri servizi fotografici.

All'inizio il marchio "Capa-Taro" fu usato indistintamente da entrambi i fotografi. Successivamente i due divisero la 'ragione sociale' -CAPA- e Endre Friedman adottò definitivamente lo pseudonimo Robert Capa per sé.

Gerda realizzò, in un periodo in cui Capa era per alcuni giorni a Parigi per rapporti con le agenzie, il suo più importante reportage durante la battaglia di Brunete. All'inizio parve una grande vittoria repubblicana.

Il contrattacco franchista ribaltò presto la situazione e Gerda fu allora testimone dei selvaggi bombardamenti dell'aviazione nazionalista, scattando numerose fotografie e sempre con estremo rischio per la propria vita. 
Malgrado lo scalpore che sollevò la sua morte drammatica, e nonostante lei fosse stata proclamata martire antifascista, la sua fama andò svanendo sempre più con l’inizio della Seconda guerra mondiale, quando l’attenzione del mondo si spostò dalla Spagna a un palcoscenico internazionale di ben altre dimensioni. E per il suo legame sentimentale con un uomo la cui fama professionale sarebbe lievitata con gli anni, Taro divenne spesso una nota a piè di pagina nella carriera di Capa. La forza, l’originalità e l’unicità del suo lavoro e del suo percorso furono risucchiate in quel cono d’ombra e richiedono ora il recupero e la ridefinizione che spesso s’impongono per tanta parte della storia delle donne.

Poiché Capa aveva conservato la maggior parte del lavoro di Taro, alla sua morte tutto passò al fratello di lui,  nonché fondatore dell’ICP, Cornell Capa. Lavorando con Cornell Capa, e con l’aiuto dell’assistente di Cornell, Anna Winand, in anni di ricerca Richard riuscì individuare l’opera di Taro all’interno degli archivi di Capa. Fatto questo lavoro di fondo, Cornell donò tutto quello che possedeva di Taro all’ICP.

