
La fotografia 

 

L’utilizzo della fotografia nel lavoro di Stefano Arienti non può essere compreso 

come semplice impiego di un medium tra gli altri, né come adesione alla tradizione 

fotografica in senso stretto. La fotografia, per l’artista, è piuttosto un campo di 

attraversamento: un territorio fragile, disponibile alla trasformazione, al 

piegamento, all’interferenza manuale. Fin dagli esordi alla fine degli anni Ottanta – 

nel clima postconcettuale che in Italia segue l’esperienza dell’Arte povera e della 

Transavanguardia – Arienti individua nell’immagine fotografica un dispositivo 

ambivalente: da un lato macchina di registrazione e memoria, dall’altro superficie 

anonima, riproducibile, pronta a essere riattivata. 

A differenza di molti artisti della sua generazione che utilizzano la fotografia come 

documento o come costruzione narrativa autonoma, Arienti interviene da un lato, 

su immagini preesistenti (cartoline turistiche, riproduzioni di opere celebri, 

fotografie tratte da riviste, immagini enciclopediche o scientifiche); dall’altro, su 

immagini da lui scattate e archiviate nel suo computer (sovente raffiguranti dettagli 

di alberi, piante, fiori, architetture) apparentemente prive di significato e specifica 

collocazione geografica.  

Il suo gesto non è quello del fotografo che va alla ricerca del “momento decisivo”, 

ma dell’artista che sceglie, manipola, altera immagini qualunque. La fotografia, sia 

che si tratti di immagine scattata da altri sia che si tratti di immagine scattata 

dall’artista stesso, diventa pertanto materiale comunque trovato per caso, ready-

made visivo. Tuttavia, a differenza del ready-made duchampiano non resta intatta: 

viene traforata, piegata, colorata, cancellata, ricamata, sottoposta a una sorta di 

“cura” lenta e reiterata. 

Questo rapporto con l’immagine fotografica si inserisce in una riflessione più ampia 

sullo statuto della riproduzione. Arienti lavora spesso su immagini celebri della 

storia dell’arte – si pensi alle riproduzioni di capolavori rinascimentali o moderni – 

non per dissacrarle, ma per restituire loro una nuova dimensione percettiva. 

L’intervento manuale, minimo e ripetitivo (puntinature, forature, campiture a 



penna), produce un effetto di vibrazione che sottrae l’immagine alla sua fissità. La 

fotografia, medium tradizionalmente associato all’istantaneità e alla cattura del 

reale, viene così rallentata, quasi meditata. 

Un aspetto centrale dell’uso della fotografia in Arienti è la tensione tra distanza e 

prossimità. Le immagini che sceglie sono spesso estremamente note, appartenenti 

a un immaginario condiviso; ma l’intervento manuale le rende intime, quasi private. 

È come se l’artista riappropriasse l’immagine pubblica attraverso un gesto 

silenzioso, domestico, che ne altera impercettibilmente la superficie. In questo 

senso, la fotografia non è solo supporto, ma luogo di relazione: tra artista e storia 

dell’arte, tra individuo e cultura di massa, tra memoria collettiva ed esperienza 

soggettiva. 

La manualità è decisiva. In un’epoca segnata dalla smaterializzazione digitale, 

Arienti insiste su un contatto fisico con la fotografia. La carta fotografica viene 

bucata con uno spillo, incisa, talvolta piegata fino a diventare quasi scultura. Questo 

gesto introduce una dimensione tattile che contraddice la natura ottica del 

medium. La fotografia, che nasce come superficie liscia e bidimensionale, acquista 

spessore, rilievo, ombra. La luce non è più soltanto quella impressa nell’immagine, 

ma quella reale che attraversa i fori, che si deposita sulle pieghe. 

In alcune serie, l’artista interviene su immagini di paesaggi o architetture con una 

fitta trama di perforazioni che seguono linee di forza interne alla composizione. Il 

risultato è una sorta di riscrittura astratta dell’immagine: ciò che era 

rappresentazione diventa pattern, ritmo, costellazione. L’atto ripetitivo del bucare 

trasforma la fotografia in un campo quasi tessile, evocando pratiche tradizionali 

come il ricamo o la traforatura. Si potrebbe parlare di domesticazione del gesto 

concettuale: la fotografia viene sottratta alla neutralità tecnica e riportata a un 

tempo lento, artigianale. 

La questione della riproducibilità è anch’essa problematizzata. Walter Benjamin 

individuava nella fotografia e nel cinema i media della perdita dell’aura; Arienti, 

intervenendo su riproduzioni fotografie, e dunque serializzabili perché riproducibili, 

sembra paradossalmente restituire loro una nuova aura, non originaria ma derivata 



dal gesto. Ogni intervento è unico, irripetibile, eppure insiste su un’immagine nata 

per essere moltiplicata all’infinito. La fotografia diventa così il luogo di un 

cortocircuito tra serialità e unicità. 

Un ulteriore livello riguarda la dimensione sociale, sebbene sempre trattenuta. 

Lavorando su immagini di massa – pubblicitarie, turistiche, mediatiche – Arienti non 

le denuncia frontalmente, ma le sospende. L’intervento manuale rallenta il 

consumo dell’immagine, ne impedisce la fruizione immediata. In questo senso il suo 

lavoro può essere letto come una forma di resistenza dolce all’eccesso iconico 

contemporaneo. Non c’è distruzione, ma trasformazione; non c’è appropriazione 

aggressiva, ma cura. 

Il rapporto con la memoria è costante. La fotografia, per definizione, è traccia di ciò 

che è stato. Intervenendo su di essa, Arienti compie un gesto quasi archeologico: 

scava nella superficie, la perfora come si perfora un terreno per cercare strati 

nascosti. I piccoli fori possono essere letti come punti di accesso a una profondità 

simbolica. L’immagine non è più soltanto finestra sul mondo, ma pelle attraversata. 

Negli anni Duemila, con l’espansione delle tecnologie digitali, il lavoro di Arienti 

mantiene una coerenza sorprendente. Anche quando utilizza immagini stampate 

digitalmente, conserva la centralità dell’intervento manuale. Questo lo distingue da 

molta fotografia contemporanea che riflette sulla manipolazione digitale: Arienti 

non altera l’immagine attraverso software, ma attraverso il corpo. La mano diventa 

strumento critico. 

La fotografia, nel suo lavoro, è anche misura del tempo. Il tempo dell’istantanea si 

confronta con il tempo lungo dell’elaborazione manuale. Ogni foro, ogni tratto di 

penna richiede minuti, ore, talvolta giorni. L’immagine fotografica, che cattura un 

attimo, viene sottoposta a un processo che ne dilata l’esistenza. Si potrebbe dire 

che Arienti restituisce durata all’istante. 

Infine, l’utilizzo della fotografia in Arienti si inserisce in una riflessione più ampia sul 

vedere. Intervenendo sulla superficie, l’artista obbliga l’osservatore a cambiare 

distanza, a spostarsi, a cercare l’immagine oltre l’alterazione. La visione non è più 



passiva, ma attiva, quasi investigativa. La fotografia non si offre immediatamente: 

si lascia scoprire. 

In questo senso, l’opera di Arienti ridefinisce il rapporto tra fotografia e gesto 

artistico. Non si tratta di produrre nuove immagini, ma di abitare quelle esistenti; 

non di competere con il flusso visivo contemporaneo, ma di rallentarlo; non di 

affermare l’autorialità attraverso lo scatto, ma attraverso l’intervento minimo e 

reiterato. La fotografia diventa così un luogo di meditazione sul tempo, sulla 

memoria e sulla fragilità delle immagini. 
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