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m a s s i m i l i a n o  f e r r a r i o

Tra natura, luce e astrazione: 
modulazioni del colore nella fotografia 
di Giorgio Lotti

Abstract

In parallel with his international career as a photojournalist, Giorgio 
Lotti (1937) has developed a decades-long exploration of photographic 
abstraction, hitherto unstudied. Stimulated by Ernst Haas’s intuitions 
on the combination of color and movement and receptive to the work 
of Italian photographers such as Franco Fontana, since the 1960s Lotti 
has investigated sea and lake surfaces as the most suitable scenarios 
for capturing chromatic and textural effects of light that question the 
indexical character of the medium. As a development of this line of re-
search, beginning in the early 1980s he has experimented with color 
and multiple exposures in the portrayal of 20th century artists.
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G iorgio Lotti (Milano, 1937) è internazionalmente noto per il 
suo contributo nel campo del fotogiornalismo −1, mentre le 
pluridecennali ricerche condotte sulla luce e sugli effetti cro-

matici hanno goduto di minore e frammentaria attenzione da parte 
della storiografia e della critica, quasi fossero un’appendice estetizzan-
te o una compensazione ancillare della pratica cronachistica. In realtà, 
come si vorrebbe dimostrare in queste pagine, sostanziate da un’inedita 
intervista e da materiali provenienti dal suo archivio privato, Lotti ha 
sviluppato, sin dalla fine degli anni Sessanta, una parallela e strutturata 
indagine sulle potenzialità del colore inteso non solo come testimonian-
za del reale, ma anche come punto di convergenza dei problemi estetici 
della fotografia e della pittura.
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Lotti è celebre per l’iconica fotografia del Primo Ministro cinese 
Zhou Enlai (1973) −2, divenuta il ritratto ufficiale del politico e ripro-
dotta in oltre cento milioni di copie. L’effigie, parte di un più strutturato 
reportage dedicato alla Repubblica Popolare −3 per il settimanale “Epo-
ca”, è stata premiata con il World Understanding Award dalla School 
of Journalism dell’Università del Missouri. Questo prestigioso ricono-
scimento ha fatto da volano per la carriera del fotoreporter, iniziata da 
freelance nel 1957 e proseguita nell’organico delle redazioni di due im-
portanti periodici di casa Mondadori: il settimanale fondato da Alber-
to −4, per il quale fu attivo fra il 1964 e il 1997, e “Panorama”, istituito 
dal padre di questi, Arnoldo, presso la cui redazione operò sino al 2002.

Nella multiforme attività fotogiornalistica di Lotti, particolare rilie-
vo ha avuto la narrazione di vicende di cronaca, con un focus privile-
giato sui temi delle catastrofi ambientali e dello stato del patrimonio 
artistico-architettonico italiano, in anni di acceso dibattito −5. In questo 
senso rimangono paradigmatiche le inchieste dedicate all’alluvione di 
Firenze del novembre 1966 −6, al degrado dell’ambiente lagunare (con 
il volume Venezia muore del 1970) −7 e agli effetti dell’inquinamento 
sulla città di Milano (Il Duomo avvelenato, 1972) −8. Per tali lavori di 
reportage, come per quelli inerenti a fatti di cronaca più immediata, 
Lotti scelse di non farsi ‘distrarre’ dal colore – riprendendo la notissima 
frase di Mario Dondero −9 – per confezionare drammatiche istantanee 
in bianco e nero capaci di porre l’accento sull’epica della fragilità archi-
tettonica minacciata tanto dall’uomo, quanto dalla natura.

Dalla fine degli anni Settanta, il fotografo decise di diversificare la 
propria attività, dedicandosi anche alle arti dello spettacolo – in primis 
il balletto −10 e l’opera lirica, colti dal privilegiato palco del Teatro alla 
Scala −11 – e al ritratto −12. La preminenza della resa testimoniale la-
sciava così il campo all’esaltazione della ritmica, del pathos, al traspor-
to emozionale e alla caratterizzazione psicologica dei personaggi, che i 
colori evidenziavano in maniera più efficace rispetto alla monocromia. 
Contemporaneamente, come in una sorta di reazione esorcizzante nei 
confronti della componente ‘matrigna’ dell’elemento naturale, nel 1968 
Lotti inaugurò il primo, nodale ciclo tematico LuceMare. Subito inter-
rotta per lasciare spazio al fotogiornalismo, la serie è stata in parte pre-
sentata da Arturo Carlo Quintavalle nel 1979 nella Enciclopedia pratica 
per fotografare −13, quindi esposta e pubblicata dal fotografo all’inizio 
degli anni Ottanta −14, ripresa nel decennio successivo e tutt’oggi og-
getto di una ricerca in fieri. A orientare l’indagine su questo tema era 
la volontà di cogliere le variabilità luministiche e cromatiche entro il 
medesimo spaccato di realtà in costante mutamento: l’acqua dei mari 
italiani (fig. 1). In relazione a tali propositi Lotti ha affermato:

—
Tra viaggi, alluvioni, disgrazie, ho bisogno di liberarmi la mente da tut-
to […]. Decido di andare alle Cinque Terre […]. È lì che mi viene l’idea 
di raccontare i colori del mare. Le prime fotografie sono brutte, ma 
capisco che cosa devo fare un giorno in cui sono al largo e un barcaiolo 
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mi dice: “questa sera il mare è sangue”. È vero, il sole è talmente rosso 
che l’acqua ha preso il colore del sangue −15.
—

In anni in cui il colore fotografico, definito “volgare” (ovvero adatto 
a un pubblico di massa) da Walker Evans −16, non godeva di piena di-
gnità artistica, Lotti esprimeva affinità, ma anche qualche significativa 
divergenza, con le sperimentazioni cromatiche di un gruppo di fotografi 
e artisti visivi emiliani propensi all’utilizzo dell’astrazione – o, per dir-
la con le parole di Minor White, della “estrazione” e dell’isolamento di 
porzioni del mondo delle apparenze −17 – quale metafora, rivelazione 
lirica o visionarietà del reale, incluso quello naturalistico. Franco Fon-
tana −18, Claudio Parmiggiani −19 e Franco Guerzoni −20 si orientavano, 
con esiti figurativi diversificati, non più verso l’immediata documenta-
zione del dato fenomenico, bensì in direzione di una personale interpre-
tazione simbolica dello stesso che poteva condurre a ibridazioni e a me-
tamorfosi. In alcuni casi, queste ricerche erano determinate anche dalla 
sovrapposizione fra i media artistici della pittura e della fotografia −21, 
nel quadro di una dialettica di lungo periodo −22 che negli anni Sessanta 
diede vita a nuovi, importanti studi sui temi dell’astrazione −23 e a siste-
matiche contaminazioni −24.

Tra i primissimi in Italia, fu proprio Fontana – che Lotti ebbe modo 
di conoscere e apprezzare sin dai suoi esordi −25 – a esprimere attraver-
so immagini e scritti gli esiti della riflessione su queste convergenze −26. 
Come ha ribadito in tempi recenti, “Scattare è una questione di pensie-
ro. Bisogna fotografare quello che si pensa, non quello che si vede. Si 
scatta con la mente, non con le dita” −27. O ancora:

—
L’artista, fotografando, inventa soggettivamente la sua realtà. Vla-
dimir Majakovskij diceva: “L’arte non è lo specchio in cui riflettere il 
mondo, ma un martello per forgiarlo”. Se questo non accade, se nes-
suno impugna quel martello e forgia la realtà, la realtà non esiste −28.
—

In molte delle sue composizioni a tema paesaggistico, comprese le 
marine, Fontana privilegiava una gestione spaziale fatta di piani so-
vrapposti, geometrismi lineari, intelaiature prospettiche di ampio re-
spiro e campiture cromatiche così vibranti, nette e sature da generare 
effetti accostabili – come suggerito da Francesco Poli – a dipinti Color 
Field −29 e minimalisti. Lotti, di contro, nello stesso periodo scelse di 
perseguire una strada alternativa. A differenza del collega, ricettivo nei 
confronti del dibattito artistico internazionale di Neoavanguardia, che 
era solito meditare in funzione di singole immagini, il milanese dilatava 
notevolmente il tempo della riflessione e dell’azione fotografica, predi-
ligendo le prime ore del mattino e della sera per confezionare, inizial-
mente su pellicola, immagini multiple. A proposito di questo metodo, in 
occasione di un fecondo dialogo con lo scrivente, acme di una venticin-
quennale collaborazione con l’Università degli Studi dell’Insubria −30, 
Lotti ha sottolineato:
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—
Il colore bisogna trovarlo a una certa ora: o al mattino presto o alla 
sera; in più, se c’è un po’ di vento facilita molto e l’immagine del colore 
resta nell’acqua e acquista una forza incredibile. […] Quello che ho 
scoperto è un ammasso di vari colori in movimento. È una ricerca che 
richiede molto tempo, ma regala altrettanta soddisfazione −31.
—

Proprio la componente del moto, naturalmente generata da onde, 
correnti, maree e cristallizzata in immagini che catturano limitate por-
zioni della superficie dell’acqua, segna la più evidente difformità con il 
modus operandi di Fontana.

A partire dal 1995, forte di una maggiore libertà creativa conces-
sa da un ridotto impegno nel campo fotogiornalistico e agevolato dalle 
potenzialità del digitale, Lotti ha ripreso e perfezionato lo studio sull’a-
strazione, sviluppando ulteriormente le sovrapposizioni con la pittura 
già in nuce nella serie LuceMare. Fedele al primato della fotografia di 
soggetto naturalistico, il fotografo è passato dalla rappresentazione de-
gli specchi d’acqua marini a quelli lacustri, primariamente del territorio 
lombardo, compreso il lago di Varese, città in cui tutt’oggi risiede e la-
vora. Per Luce, Colore, Emozioni −32 – un titolo dichiaratamente orien-
tato al lirismo kandinskiano −33 – Lotti si è lasciato ispirare dalla serie 
Reflections di David Robinson, pubblicata nel 1978 con una postfazione 
di Ernst Haas, fotografo di riferimento per chiunque ambisse a coniu-
gare colore e movimento −34:

—
Mentre lo abbasso [il libro] perché ho gli occhi stanchi, vedo qualco-
sa che non ho mai notato, il colore in movimento sull’acqua. Incontro 
l’Astrattismo. […] Del resto, il ruolo fondamentale di un fotografo è di 
far vedere le cose che la maggior parte delle persone non è in grado di 
vedere o non può vedere −35.
—
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Giorgio Lotti,
“Senza titolo”, 1968  
(dalla serie LuceMare).
Stampa cromogenica, 
30×42 cm.
Courtesy Giorgio Lotti
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Fu il volume di Robinson a condurre il milanese verso le fotogra-
fie del maestro di Vienna, soprattutto a quelle facenti parte dell’ampia 
indagine sui temi del riflesso e della rifrazione della luce, anche su su-
perfici acquee. In effetti, le similitudini riscontrabili tra le fotografie di 
Lotti del 1995 (ancora su pellicola) e quelle di Haas (ad esempio Bri-
dge Reflection, Venice e Reflection I, Venice, Italy del 1955, o Bridge, 
Venice, Italy e Reflection II, Venice del 1976) sono lampanti (fig. 2). 
L’occhio di entrambi predilige inquadrature incombenti che enfatiz-
zano la ‘musicalità’ dell’effetto caleidoscopico creato, sulla superficie 
dell’acqua in movimento, dal riverbero cromatico dell’ambiente cir-
costante, funzionale a generare un senso di disorientamento dovuto 
alla parziale perdita di riconoscibilità dell’elemento naturale e alla 
contemporanea manifestazione della dimensione astratto-informale. 
Questa è intrisa di un pittoricismo che, in ultimo, ambisce a innescare 
processi emozionali −36 e ‘spirituali’ sinestetici, analoghi a quelli che 
animarono Vasilij Kandinskij e che Alfred Stieglitz ricercò, fra il 1922 
e il 1934, nel bianco e nero delle nuvole delle serie Songs of the Sky ed 
Equivalents −37.

Lotti era solito operare senza l’ausilio di tecniche di post-produzio-
ne, ma sfruttando unicamente le potenzialità ottiche e meccaniche della 
macchina non adoperata in automatico, in modo da agire direttamente 
sulle cromie attraverso opportune modifiche del rapporto focale e della 
profondità di campo:

—
Bisogna individuare dei colori deboli ed esporli, in modo tale da raf-
forzarli, ottenendo dei colori in più. […] Il diaframma nell’esposizione 
delle fotografie deve essere più chiuso −38.
—

Va osservato che a differenza di illustri colleghi europei e statuni-
tensi, fatto salvo per la fascinazione nei confronti di Kandinskij, Lotti 
non si confrontò mai esplicitamente con altre forme d’arte visiva e nem-
meno con specifiche tendenze e personalità non solo del côté artistico 
stricto sensu, ma anche della filiera critica e mercantile. Ciononostan-
te, è possibile ricondurre la poetica espressa in Luce, Colore, Emozio-
ni alla categoria delle “accidental abstractions”, come furono definite 
– in occasione della mostra The Sense of Abstraction del 1960 – le 
immagini “in which reportage is transformed through a strong sense 
of design” −39, ovvero le fotografie astratte derivate dal reale che, so-
vente, si accostavano proprio a quelle tendenze di marca informale, a 
trazione segnico-gestuale, che dilagarono negli Stati Uniti, in Europa 
e nell’Estremo Oriente successivamente alla Seconda guerra mondiale. 
In effetti, sono molteplici i punti di contatto tra i lavori di Lotti e l’e-
stetica dell’Abstract Expressionism (soprattutto di ambito Color Field 
Painting) e della Lyrical e Post-Painterly Abstraction −40 statunitensi, 
come suggerisce, ad esempio, il paragone con gli effetti acquerellati ot-
tenuti attraverso la tecnica dell’imbibizione a macchia (soak-stain) che 
Helen Frankenthaler propose dai primi anni Cinquanta o quello con le 
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morbide e traslucide campiture cromatiche ad acrilico dei Phenomena 
di Paul Jenkins del decennio successivo. Particolarmente calzante è il 
confronto fra una ripresa in digitale del 2005 (fig. 3) e l’innovativo pro-
cesso di controlled paint-pouring (versamento controllato del colore) 
perfezionato da Jenkins, sulla scorta della teoria di Goethe, per guida-
re la colata dei pigmenti sulla tela inclinata attraverso fluide spatolate 
orientate con un coltello d’avorio, in modo da amplificare il senso di 
movimento, modulare le tonalità e le trasparenze e migliorare l’espe-
rienza sensoriale dello spettatore agendo su spazio, luce e colore −41.

La centralità dei risvolti gestaltici e fenomenologici, che ampliano 
l’orizzonte degli stimoli sottesi alla percezione visiva −42, soprattutto 
laddove determinata da distorsioni di forme e cromie generate dal ci-
netismo, accomuna le opere degli espressionisti astratti succitati alle 
ricerche di Lotti, che oltrepassa così la tradizionale distinzione ontolo-
gica fra il medium pittorico, caratterizzato da un procedimento manua-
le additivo, e quello fotografico, basato su un processo meccanico sot-
trattivo, esito dell’estrapolazione di uno o più dettagli della realtà −43. 
Per Lotti, infatti, le sperimentazioni sul colore, che possono essere ot-
tenute con tecniche additive o sottrattive, rappresentano l’opportunità 
di rafforzare le similitudini con la pittura, alternando anche i supporti 
di stampa e prediligendo, a seconda dei casi, la carta lucida (anche in 
acrilico) e la tela. La prima −44 gli consente di porre l’accento sulla pro-
fondità delle campiture e sulla mimesi degli effetti di sovrapposizione 
dei gradienti cromatici, che generano trasparenze, velature, riflessi e 
sfumati evocativi della lucentezza delle vernici, sacrificando, però, la si-
mulazione della matericità della grana pittorica, non ottenibile su una 
superficie liscia, specie se osservata da distanza ravvicinata. La seconda, 
invece, frequentemente utilizzata dal maestro anche in altri cicli tema-
tici di cui si dirà a breve, introduce il fattore tattile e visivo della trama, 
‘sporcando’ lievemente l’immagine, che risulterà meno nitida, satura 
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Giorgio Lotti,
“Senza titolo”, 1995  
(dalla serie Luce, Colore, 
Emozioni).
Stampa cromogenica, 
30×42 cm.
Courtesy Giorgio Lotti
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e squillante, ma più somigliante a un’opera d’arte gestuale eseguita a 
mano, nonostante non vi sia vero spessore.

Il carattere che rende affascinante la ricerca di Lotti, come quella di 
Haas, Fontana e di altri fotografi che hanno operato sul confine fra realtà 
visibile (la porzione di scenario naturale o artificiale oggetto dello scat-
to) e astrazione (l’effetto di riduzione formale ottenuto), consiste nella 
capacità di sfruttare il residuo di realismo descrittivo insito nella pratica 
fotografica: la traccia di ciò che è posto dinanzi all’obiettivo permane 
come una tensione sotterranea, uno spazio di ambiguità fra il venire 
meno della riconoscibilità figurale e l’origine oggettuale e referenziale 
dell’immagine −45. Questo scarto fra l’illusione formale (campiture, ge-
ometrie, cromatismi) e la realtà fotografata (la superficie dell’acqua, il 
cielo, ma anche un muro, una porzione di asfalto, una vetrina, ecc.) crea 
una zona semantica intermedia pregnante che problematizza la visione 
e sfocia nell’elemento poetico e artistico vero e proprio.

Alle medesime suggestioni si accostarono anche altri fotografi, ita-
liani e non, che estremizzarono le finalità ibridative perfezionando tec-
niche diverse (chimigrammi, clichés verre, idrogrammi, ossidazioni, 
pirogrammi, stenopeogrammi, lucigrammi, cellogrammi, cancellazio-
ni) basate sulla manipolazione di materiali e strumenti propri del pro-
cesso fotografico. La risultante sono spesso immagini off camera, non 
acquisite per mezzo di una lente e quindi restituite per il tramite di un 
compiuto sistema ottico-prospettico, ma frutto d’invenzione ed estro 
creativo, di fatto uniche e non ripetibili, variamente legate anche alle 
teorizzazioni sul movimento e sul colore liberamente fluttuante nello 
spazio discusse da László Moholy-Nagy nel suo celebre saggio del 1925 
Malerei, Fotografie, Film −46.

Sono propositi che Lotti, fermamente ancorato alla ‘sacralità’ del 
mezzo fotografico, ha accolto solo in parte, rigettando commistioni 
ardite in funzione, come si è detto, dell’ottenimento di similari effetti 
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Giorgio Lotti,
“Senza titolo”, 2005  
(dalla serie Luce, Colore, 
Emozioni).
Fotografia digitale. 
Courtesy Giorgio Lotti
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ibridativi unicamente con il tramite dello strumento ottico e aprendo, 
solo di recente e limitatamente ad alcuni soggetti, anche alla post-pro-
duzione. Questo è il caso dell’ultimo portfolio attualmente in fieri, Luce, 
Colore, Mari e Laghi, compendio di una longeva passione manifestata-
si in due importanti serie tematiche elaborate, rispettivamente, a parti-
re dagli anni Settanta e Ottanta: Arte nell’Arte e On the Road.

La prima è dedicata, come suggerisce il titolo, ai ritratti di alcune 
delle più celebri personalità artistiche del XX secolo −47, colte insieme 
a particolari o a elementi tipici della loro ricerca, in modo da sviluppare 
una raffinata sovrapposizione – che in taluni casi diviene vera e propria 
fusione – tra l’immagine dell’autore e l’opera o lo stilema/iconema per 
cui è maggiormente riconosciuto. Tappa determinante nel percorso di 
avvicinamento al ciclo fu l’incontro fra Lotti e Andy Warhol, avvenu-
to a New York nel 1976 in occasione della mostra antologica dedicata 
dal MoMA a Man Ray. Rimasto “fulminato” −48 dall’eccentrica perso-
nalità del padre della Pop Art statunitense, il fotografo ebbe modo di 
incontrarlo nuovamente a Milano nel 1983, presso l’hotel Principe di 
Savoia, dove ottenne la possibilità di ritrarlo nella sua camera “piena di 
fiori” −49. Distratto da una persona che voleva parlargli, l’artista ruotò 
il volto in direzione dell’interlocutore, lasciando a Lotti più tempo “per 
capire come sfruttare tutti quei fiori” −50:

—
Ma certo, lui ha fatto un’opera che si chiama Flowers! Ecco, l’idea: gli 
propongo di fotografare il suo volto per poi rifotografare i fiori sullo 
stesso fotogramma −51.
—

L’idea colpì positivamente Warhol, che si prestò alla sessione. A par-
tire dalla doppia esposizione del negativo in bianco e nero, grazie all’uti-
lizzo di un apposito filtro, Lotti ottenne poi in fase stampa un’immagine 
nella quale i fiori sono resi a tinte piatte in colori squillanti (fig. 4) −52. 
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Giorgio Lotti,
Andy Warhol’s Flowers, 1983 
(dalla serie Arte nell’Arte).
Stampa cromogenica, 
80×100 cm.
Courtesy Giorgio Lotti
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Il fotografo ebbe modo di mostrare l’esito del lavoro a Warhol solo nel 
gennaio del 1987, di nuovo a Milano, quando l’artista americano pre-
senziò all’inaugurazione della mostra dedicata al suo ciclo The Last 
Supper, allestita (con fotografie di Maria Mulas) presso il Refettorio del 
Palazzo delle Stelline −53.

Nonostante la scomparsa di Warhol, mancato un mese dopo l’even-
to inaugurale milanese, Lotti, che avrebbe voluto ritrarlo anche a New 
York, non smise di omaggiarlo. Decisamente scenografica è un’inedita 
composizione (fig. 5) in digitale degli anni Novanta, in cui le calde e 
cangianti nuances di colore assumono una valenza totalizzante e am-
plificano l’effetto prismatico di scomposizione e ripetizione del profilo 
dell’artista – ottenuti di nuovo con tecniche di esposizione multipla e 
con l’utilizzo di un apposito filtro fotografico – che in questo modo vie-
ne così sottoposto alla stessa serializzazione iconica delle sue Marilyn 
o Campbell’s Soup.

Su questa linea di ricerca si colloca anche un ritratto inedito di Mario 
Merz, tra i principali esponenti dell’Arte Povera, realizzato in analogico 
e in doppia esposizione, databile alla seconda metà degli anni Ottanta 
(fig. 6). Qui Lotti scelse di intensificare la dialettica combinatoria tra il 
personaggio ritratto e gli elementi paradigmatici del suo fare artistico. 
Il volto, quasi irriconoscibile, si metamorfizza infatti in una trama di 
grovigli filamentosi multicolore che alludono sia al materico neoespres-
sionismo pittorico degli anni Cinquanta, incentrato sulla tematica natu-
rale, sia ai tubi al neon, caratteristici delle più note installazioni di Merz 
(Igloo e Spirali) −54.

Per quanto riguarda la serie On the Road −55, il fotografo milanese 
ha affermato: “Andando in giro, ho sempre osservato il cielo, non avevo 
mai pensato di guardare per terra in Italia, in Inghilterra, in Scandina-
via, in Francia, ecc. […]” −56. A destare la curiosità dell’obiettivo di Lotti 
è stata, soprattutto, la stratificazione di segni, impronte, tracce lasciate 
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Giorgio Lotti,
Portrait of Andy Warhol, 
anni 1990  
(dalla serie Arte nell’Arte).
Stampa cromogenica, 
30×42 cm.
Courtesy Giorgio Lotti
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fortuitamente sull’asfalto dei centri urbani e ignorate dal fugace sguar-
do dei passanti:

—
Alcune sono state dipinte, probabilmente, in altri casi si sono mischia-
ti dei colori che hanno dipinto prima una volta, poi un’altra volta; que-
sta cosa mi ha incuriosito e ho sviluppato anche questo tema −57.
—

Emblematica è una ripresa in digitale degli anni Duemila in cui 
compaiono, in nero, le orme di una scarpa e di uno pneumatico, in-
sieme a bande rosse, gialle, verdi, bianche e nere disposte in pattern 
variabili che possono evocare i codici cromatici di bandiere o stendar-
di (fig. 7). L’immagine, ottenuta ancora una volta con un’inquadratura 
particolarmente ravvicinata, acquista pregnanza semantica per via del 
bilanciamento delle componenti cromatica, grafica e spaziale e si av-
vicina alla poetica urbana di Haas e Fontana −58; dischiude, inoltre, il 
tema, nodale in ambito informale (si pensi solamente alle Impressions 
di Antoni Tàpies), dell’effimera testimonianza di una presenza trascor-
sa e, dunque, assente, ma di cui permane memoria.

Stimolato a tratteggiare un bilancio sulla sua ultracinquantennale 
ricerca sul colore, tutt’ora in espansione, Giorgio Lotti ha delineato un 
interessante confronto fra i cicli dedicati all’acqua e alla strada:

—
In entrambi ci sono l’enfatizzazione del colore e il primo piano; quindi 
è bello che vi sia una duplice dimensione: una un po’ concreta, di vita 
vissuta, che è la strada, l’impronta, e invece l’altra, che è l’effimero del 
mare che cambia −59.
—

Pur accettando di confrontarsi con l’intervento dell’uomo, il fotogra-
fo manifesta infine, in una sorta di recapitulatio, una propensione per 
l’elemento naturalistico: “Il mare, l’acqua, è purezza, è colore”.

06

Giorgio Lotti,
Portrait of Mario Merz, 
anni 1980  
(dalla serie Arte nell’Arte).
Stampa cromogenica, 
30×42 cm.
Courtesy Giorgio Lotti
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La straordinaria consistenza quantitativa dell’archivio analogico e 
digitale delle opere di Giorgio Lotti che compongono le serie tematiche 
sul cromatismo, in larghissima parte inedite, conferma la tesi iniziale 
relativa alla non secondarietà di tali ricerche all’interno della sua pro-
duzione più ampia e conosciuta. La continuità cronologica (dal 1968 
a oggi) dei cicli in rapporto alla biografia professionale, la rete di co-
noscenze e di scambi, i modelli e i precedenti direttamente evocati o 
allusi, avvalorano l’idea che il fotografo si sia consapevolmente affidato 
a questo particolare filone d’indagine per sondare nella sua autonomia, 
libero dai vincoli documentari impliciti nella pratica giornalistica, la 
possibilità di modulare il colore fotografico anche per stabilire una chia-
ra connessione con il lirismo pittorico di marca astratto-informale. Si 
tratta di una linea di ricerca, condivisa con altri protagonisti del secon-
do Novecento, che arricchisce di un’ulteriore sfaccettatura la vicenda di 
una personalità in grado di eccellere nelle vesti di reporter, ma anche 
di sperimentare in quelle di artista a tutto tondo, che merita di essere 
riscoperto e valorizzato.

—
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Giorgio Lotti,
“Senza titolo”, anni 2000  
(dalla serie On the Road).
Fotografia digitale. 
Courtesy Giorgio Lotti
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