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Nelle precedenti fasi di ricerca di Gianni Pellegrini
emerge una costante tensione verso le vibrazioni del
segno in rapporto al colore e, soprattutto, I'impulso a
controllare il loro dilatarsi sulla superficie attraverso
minimipuntidiancoraggio, sottili tramiti per cogliere
le mutazioni interne della luce. L'artista coltiva una
concezione della pittura come silenziosa misura dello
spazio, immagine senza referenti dichiarati, pura
estensione cromatica esplorata fino al limite delle sue
possibilita di comunicare il visibile. Il colore non é mai
una certezza dimostrabile, € piuttosto sorgente diener-
gia fissatanel suo divenire, velo diluce sospeso inuna
visioneillimitata, soglia dell’inconoscibile, conoscenza
dell’imponderabile. Sein origine la dimensione della
pittura si poneva oltre 'immediata comprensione dei
suoi elementi, Pellegrini ha affrontato la profondita
indeterminata del colore in ogni fase del suo graduale
cammino. L’artista ha esploratole “astrazionioggettive”
nellestrutturazioni cromatiche degli anni Settanta, ha
in seguito amplificato la logica costruttiva dell'imma-
gine nel respiro ansioso del segno, fino a rievocare la
forza del paesaggio nei primi anni Ottanta. In quello
stesso decennio, ha giocato su tracce, attraversamenti,
ritmiedinamismidel gestorovesciandoilrapporto tra
segno e colore attraverso il passaggio dalla “veduta”
alla tensione astratta, dalla contemplazione all’azione
essenziale della graffiture. 1 segni erano tracciatisul filo
dell’impulso gestuale, graffiati sulla prima pelle della
superficie - preferibilmente scura — per far emergere
ilcolore sottostante, la vibrazione impercettibile della
luce. E questo il momento su cui si fonda il processo
costruttivo che coinvolge tutte le fasi di ideazione ed
esecuzione del dipingere, i tempi lunghi per la prepa-
razione del colore di fondo e quelli istantanei per rea-
lizzare le tracce dell'immagine.

Gli anni Novanta sono stati per Pellegrini un continuo
sperimentare tecniche in grado di restituire il valore
luminoso deiveli cromatici, 'uso digrandispatole appo-
sitamente costruite per creare soglie diluce sospesesul
piano pittorico, senza piu gerarchia trasegno e colore:
essendo entrambi un'unica apparizione, il volto can-
giante diuna stessaluce. Sempre piil, in questa fase di
sottile evanescenza delcoloresié andatoaffermandoil
ralore auto-referenziale dell'immagine, soprattutto il
lento addentrarsi del segno nell'ombra, fino a privile-
giarelaprofonditadelbluo, pitiradicalmente, del nero.
Nellaserie degli “adombrati” (1996) il rapporto tra due
diverse temperature dello stesso coloresiassottiglia fino
al massimo grado della minima differenza d’intensita.
Larelazione traombraeombrainfonde alla superficie
una tensione calibrata surelazioni asimmetriche: leg-
gere oscillazioni di luce fuggono da un punto all’altro,
dilatando e restringendo il campo di percezione entro
spiragli, intermittenze, vapori soffusi.

Anche quandole forme vagantisiriduconoalinee oscil-
lanti nelle profonde oscurita del vuoto si avverte che
Pellegrini non sognasoluzioni minimaliste ma coltiva
la percezione dell’astratto dentro il corpo del colore,
zonadiconfine del vedere, estensione del puro sentire.
Neisuccessiviciclidedicati ad “orientamenti” e “inter-
mittenze” (1998-2000) lo spazio torna a strutturarsi
attraverso variazioni ritmiche del segno, progressivi
slittamenti tra fissita e movimento. Questo spostamento

d’ottica indicadiversi modidisostenerelavertigine del
vuoto con l'articolazione programmatica di segmenti
che aleggiano sullo spazio, senza peso.

Inunaprima fase,isegnisonodispostiinsenso orizzon-
taleevocandoritmisovrappostidipaesaggisenzatempo,
successivamente essioccupanodirezioniverticali, come
se dovesserostabilire un flusso ambivalente che orienta
ilbassoversol'alto, e viceversa, Nonsitratta, tuttavia, di
questionitopologichein quantolo spazioimmaginatoda
Pellegrini continua oltreiconfinidellasuperficie, ogni
operaépartediunatotalitadicuil’eventodel dipingere
restituisce un frammento in relazione alla variazione
ritmica degli altri. Proprio per questo, I'artista lavora
per cicli di opere, ha dunque bisogno di affrontare la
pittura come programma dipensiero, trasformazione di
problemi che non hanno soluzioni ma continui ritorni
sulle proprie ipotesi immaginative. L'intenzione e di
captare energie luminose dentro la sospensione delle
ombre, controllando questo evento conilmassimorigore
tecnico ela pit profondaidentita tra colore e superficie.
Lasensazione é che Pellegriniusila tela come supporto
fisico di un processo di concentrazione mentale del
colore che va annullando 'oggettualita della pittura,
nel senso che essa diventa una pellicola non vincolata
al supporto ma sospesa in uno spazio smaterializzato.
Le intermittenze del segno indicano I'idea di spazio
relazionale, instabile, le cui connessioniassomigliano al
respiro dielementi pulsanti, articolazionedinamica che
oscilla raggiungendo 'accordo degli elementiin gioco.
Sitrattadivisionilentamente visibili, prolungate appa-
rizioni di uno stesso colore, segni come sommovimenti
interioridella percezione, tempidilettura determinati
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dal desiderio di osservare sempre piu a fondo la soglia
nascosta del visibile. Dire soglia significa indicare due
dimensionichesicongiungono, nonacasoiritmisegnici
dell’autore nascono dallarelazione tra due statidicolore
che interagiscono e sollecitano la definizione dell’im-
magine nell’affioramento della luce rispetto all’ombra,
suscitando ilmovimento dalla profondita versolasuper-
ficie. In questo processo di rivelazione, tutte le diffe-
renze si fondono in un solo sguardo, la sintesi avviene
alivellodiastrazione, il che comporta pittoricamente la
compenetrazione dei due toni, senzache'uno prevalga
sull’altro, entrambi legati da una reciproca necessita.
Anche se questa dimensione pittorica non ha bisogno
di metafore, essendo la sua complessita gia carica di
intersecazioni immaginative, Pellegrini si serve tutta-
via di titoli che accompagnano i cicli di opere come fili
conduttori del pensiero creativo, tramiti ulteriori per
leggerelameccanicaspazialeinternaalle articolazioni
formali. Per esempio, nella serie delle “cadute” (2001-
2003) il lettore é stimolato a intendere le connessioni
tra gli elementi costruttivi dell'immagine come trama
disegniche scendono dall’alto, con tutto il dinamismo
del reticolo spaziale. La struttura & sempre basata sul

meccanismo delle sovrapposizioniche differisce inmodo
originale perché si da senza stratificazione di materia,
per passaggi impalpabili, secondo confluenze di segni
chenonsiurtano maentranoin contattoraggiungendo
una simbiosi uniforme, una pacata luminosita. Dal blu
e dal nero si passa verso la calda luminosita delle terre
bruciate, dei marroni schiariti, talvolta anche dei toni
d'aranciochedialogano conle consuete oscurita, ombre
trattenute che Pellegrinisente congenialialla fisiologia
dello sguardo che s’addentra nella dualita dello ste

colore.Illieve eco dei segni entra nel silenzio del vuoto
colmandolo per “istanti”, un termine adottato peropere
dove la struttura degli elementi lineari viene liberan-
dosidaivincolid’equilibrioper avvolgerelo spazio con
movenze anomale, disarmonie prestabilite. L'intreccio,
lasovrapposizione,ildinamismodeisegmentisprofonda
nell’'oscurita assorbente dellasuperficieattraversointrecci
che fanno corpoconilvelo cromatico difondo: si adden-
sanoesidisgreganosecondo tensionicontrapposte. Ireti-
colivorticano,siaccentrano oppure occupanoimargini,
il senso dello spazio sta nell’attesa della loro possibile
mutazione, per questo e importante uniformare anche
la minima differenza. In questa strategia di reciproci




bilanciamenti i segni si alleggeriscono, sono sempre
meno definiti, diventano ombre evanescenti in bilico
tra opacita e trasparenza, dellaloro posizione talvoltasi
riconoscono appena iprofili, per quanto delineatisulla
superficie. La poetica dell’istante cui Pellegrini affida
la bicromia percettiva dell’'ombra nell'ombra risponde
alla doppia identita del colore, che unisce nella stessa
immagine I'evento istantaneo della rivelazione e la
durata della sua contemplazione. Se la pittura e spazio
vitale, flussoin divenire, il progetto dell’artista non puo
che essere quello di far reagire unistante con I'altro, di
captare le vibrazioni della luce nella bassa definizione
del colore, nel valore immaginativo dell’'ombra, negli
interstizi tra segno e segno. L'istante g, dunque, fonte
diimmaginazione e strumento capace dirivelareilsuo
contrario, il tempo dialoga con la memoria, il gesto non
si stacca dalla mente, il presente si rivolge al passato
come viaggio del segno alla ricerca di sé stesso, nella
zona estrema ed evanescente del colore. Analoghi cicli
diopere vertonointorno alladimensione problematica
delvedere o, permeglio dire,dell’intravedere escorgere
all’interno dellalabile struttura del colore orientamenti
provvisoridello sguardo, sempre pit implicato nel pro-
cessodirivelazione deipigmenti, fattodisottilienergie
immaginative, lievi tramiti fissati dentro un velo che
sidistende senza limiti. L'impressione & che 'artista si
confronti conla dimensione del nulla come condizione
della perdita del peso oggettuale delle cose, sognando
il valore della pura essenza cromatica, I’'assenza dei
rumori del mondo, il silenzio della materia che lascia
trasparire cid che sta oltre ogni misura dello spazio.
Nella serie delle “inflessioni” (2008-2010) il graduale
evaporarsi del pensiero costruttivo trova altrimargini
disconfinamentonel dilatarsidelle ombre, stati mentali
vissuti come parvenze strutturali che si smarriscono
nel vuoto. Tutto cio che accade sul piano della super-
ficie & legato alla volonta di raggiungere uno stato di
meditazione intorno alla possibilita di fissare il ritmo
delle forme segniche chiedendosi fino a che punto esse
riesconoaspingersioltreimargini. Infatti, uno dei pro-
blemispazialiche Pellegriniaffrontadopol'esecuzione
di ogni opera, dopo aver dipinto la tela nella sua tota-
lita fisica, e quello distabilire la misura dei margini, la
distanzatraiperimetridel telaio,'esattobilanciamento
traibordiel'immagine che agisce all’interno, al fine di
calcolarne il giusto respiro, I'equilibrio intuitivo delle
inflessioni. Lasensazioneditrovarsidifronteauncaos
di frammenti si riduce nel momento in cui lo sguardo
ricongiunge ognifrazione percettivain un unico fluire
che costituisce la misura provvisoria del pensiero, un
cadenzato sovrapporsi di slittamenti che investono le
movenze instabili delle forme.

Eilcasodei“profili” (2011) che ossessivamente emergono
e sidissolvono nel consueto oscillare tra luce e ombra,
esplorando altresoluzioninelle ricerche condotte sulla
carta, con esiti che filtrano il colore in modo diverso.
L'emanazione di ritmi divergenti e simultanei ¢ ogni
volta captatanellento affiorare disegniimpalpabiliche
si sovrappongono nel velo immateriale della superfi-
cie, cosi labile anche quando sembra confrontarsi con
la memoria concreta del visibile. In questa direzione
possono essere lette le tracce naturali che Pellegrini
evoca nelle “falesie” (2011-2012), macchie indistinte

che appaiono sulle pareti rocciose, memaorie attive di
gqualcosa che la natura mostra dall’interno, indagando
il suo volto profondo e inesplicabile. Pit vanno cancel-
landosiitramiticonil reale, pitisirafforzal’antico stu-
poredifronte aisegnidellanatura, fremitiinterioriche
segnano I'avventura dell’artista in cerca di se stesso,
della propria identita ai confini del visibile.

Apparecosiplausibilel'indicazione presente nell'ultimo
ciclodiopereintitolate “specchi”, metafora diuna ten-
sione che come sempre coincide con I'atto primordiale
del gesto, che afferma sé stesso, null’altro che sé stesso.
In queste recenti opere lo spazio e volutamente conce-
pito come soglia che contiene e restituisce I'immagine
della pittura, un campo percettivo diverso dalla realta,

in quanto pervaso dall’energia che accoglie la sualumi-
nosa sospensione. I piani opachisi sovrappongono e
riflettono 'infinito altrove, avanzano e si ritraggono,
siavvicinano e siallontananosvelandoilsenso dell'in-
finito, in un movimento continuo che modifica forte-
mente il controllo dello sguardo, fino a condurlo verso
una dimensione abbagliante e assoluta.
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