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Corolle di arti sbocciate da eleganti contorsioni si concedono a un sabba di vol-

ti-stame. Moltitudini sormontate da anatomie fluttuanti dentro ingorghi corpo-

rei si lasciano guidare da figure acefale. Polluzioni generate da erotismi segreti 

si tingono di sanguigni riverberi. Immensi stormi di uccelli si librano negli an-

fratti, sospinti da invisibili correnti. Racemi e radici si espandono come rizomi 

scomposti o compongono raffinate cornici per luoghi abitati da enigmi oscuri. 

Arazzi di segni migrano verso il regno delle inesauste insistenze e si dispongono 

dentro reticolati d’intrecci, trascolorando nell’ornamento.

Le personali topografie create da Simone Pellegrini, con la perizia di un sa-

piente calligrafo dell’immaginario, delineano le mutevoli coordinate di una car-

tografia visionaria e atemporale in cui l’altrove si popola di elementi percorsi 

da un fremito d’incessante dinamismo. Una musicalità polisemica riecheggia 

in spazi permeati dalla fertile danza di riti propiziatori che sembrano presagi 

tribali. L’architettura compositiva delle opere asseconda l’adagio di un movi-

mento fluido dentro il quale le anatomie sperimentano «la potenza di essere un 

flusso, di avere delle parti che non smettono di venire e andarsene»1, secondo 

le riflessioni di Gilles Deleuze sulle caratteristiche essenziali dei corpi delineate 

da Leibniz.

Come antiche pergamene di arcane fantasie, l’arte di Pellegrini invoca una 

temporalità magmatica. La sua personale cosmogonia richiama le miniature me-

zarabiche dell’VIII secolo che descrivono i Commentari dell’Apocalisse di Beato di 

Liébana e le proliferanti trame di figure che compongono l’arabescato e alluci-

L’eterna migrazione dell’informe
Umberto Palestini 
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nante universo poetico di Adolf Wölfli. Osservando le sue carte sfrangiate, in 

cui le iconografie contemporanee si nutrono di segni tratti da culture lontane, 

riusciamo a compiere un viaggio nel tempo. L’oriente dialoga con l’occidente, 

le antiche scritture incontrano i deliri dei grandi reietti, le esegesi scritte per 

chiarire teologie complesse, come La guida dei perplessi di Maimonide, si me-

scolano alle riflessioni filosofiche attuali. Questa capacità di riverberare l’etero-

geneo non produce l’ennesima, stanca opera di sapore postmoderno, ma, grazie 

alla scansione formale incentrata sull’eterno rinnovamento dell’identico, rivela 

una ricerca di assoluto rigore. Più che all’affascinante ed erudita archeologia di 

sapienze esoteriche, rimanda alla stratificata visione, frutto di quel «naturale 

clivaggio quando i millenni decadono» di cui parla l’autore.

Nelle opere di Pellegrini il tempo si avviluppa, i segni esprimono un ventaglio 

imponente di articolazioni in continua estensione, irraggiamenti fiammeggian-

ti, rapporti dissonanti, i quali, come per magia, non precipitano in un caotico 

disordine ma producono una inattesa e raffinata armonia sbilenca. Gli equilibri 

sembrano dissolversi per posizionarsi in un nuovo orizzonte compositivo da cui 

scaturisce una concertazione instabile di rapinosa seduzione. Dallo sbocciare 

continuo di diagrammi impensabili, traiettorie spontanee, abitate da fisicità di-

sarticolate e corpi mutanti, si materializza un universo in perenne metamorfosi 

che esprime l’insofferenza, la ribellione dell’autore verso la biologia armonica, 

richiamando le parole di Cèline, per cui «ogni rivolta è più biologica che tragi-

ca»2. Le figure create da Pellegrini, depositate dentro lo spazio di una geografia 

ancestrale, mostrano corpi pervasi da un’alterità irriducibile: piegati fino allo 

spasimo, accettano di essere irrimediabilmente diversi, pur di essere.

L’artista accoglie l’informe, non come morfologia abietta ma come promes-

sa d’inesausta potenzialità. Il suo pensiero intreccia la riflessione di Georges 

Bataille espressa negli scritti redatti per la rivista Documents3, dove il tema 

delle forme visibili si pone in una prospettiva dialettica che rifiuta i modelli 

consueti, offrendo alle forme simboliche inedito vigore. Nei testi, le deviazioni 

della natura, il basso materialismo, la gnosi, la figura umana, e l’arte primitiva 

diventano momenti centrali di un pensiero che sceglie la «messa in movimento 

delle forme», secondo Didi-Huberman. L’informe si confronta con l’alterazione 

e si concede l’inarticolato procedere verso configurazioni formali dominate dal 

pathos. Pellegrini fa irrompere sulla scena il potere creativo dell’accostamento 

asimmetrico. La forma non è rinnegata ma, in un’ottica ascensionale, viene la-

sciata veleggiare nelle sconfinate lande delle libere associazioni.

Le immaginarie planimetrie create dall’artista generano la musicalità primor-

diale di un’accurata disarmonia che si libra a sondare le inconsuete prospettive 

a volo d’uccello della veduta aerea, per catturare il lato sorprendente e fuori dal 

comune degli spazi e delle superfici. Pellegrini ricerca un’inedita razionalità 

continuamente riconfigurata, mobile e straniante, nel tentativo di abbracciare 

l’universale e trovare un nuovo posto nel mondo. Tutto appare come sospeso. Lo 

sguardo, galleggiando senza punti di orientamento, oltrepassa la visione con-

venzionale, assapora la vertigine del distacco e cattura forme anomale, dissemi-
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nate nello spazio come figurazioni in bilico tra miraggio e profezia. Se la veduta 

dall’alto, come sostiene Kirk Varnedoe, ci conduce verso la prospettiva posta al 

di sopra del mondo, che preannuncia l’estraniamento e il distacco emozionale 

carico di libertà prodotto dal «volo della mente»4, per Pellegrini la visuale aerea 

è connaturata alla sua prassi creativa.

L’autore usa il disegno come appunto stenografico, memoria predittiva, diario 

visivo, con il quale prefigura la sapiente orchestrazione che permetterà di tra-

sformare le forme in matrici, trasferendole sulle carte con potente gestualità 

e strumenti forgiati allo scopo. Come sindoni berbere e unzioni alchemiche, le 

iconografie trasmigrano su oliate superfici attraverso il calco, depositando la 

combusta, scura e vellutata materia del carboncino o la vermiglia pastosità dei 

pigmenti. Alcune foto ritraggono l’artista nello studio mentre realizza le sue 

preziose creazioni. Il pavimento è saturo di carte arrotolate, frammenti di fogli 

strappati, brandelli di matrici sparse, appunti grafici sommersi in un mare di 

detriti cartacei. Una piccola porzione di spazio viene liberata per ospitare la 

carta sulla quale lavora. Inginocchiato accanto a essa, egli appare come l’orante 

genuflesso in un agone mentre materializza il personale universo. L’immagine 

incontra l’aniconico. L’ornamento, senza delitto, muta in «ghirlanda».

Simone Pellegrini crea opere in cui il meraviglioso non si adegua a una gram-

matica normativa, ma si accorda con l’unicità dell’idioletto e la fertilità del lin-

guaggio che anela a leggi superiori, come nell’invocazione di Artaud: «Basta con 

i giochi di lingua, con gli artifici della sintassi, il carosello delle formule, c’è ora 

da trovare la grande Legge del cuore, la Legge che non sia una legge, una prigione, 

ma una guida per lo Spirito perduto nel suo stesso labirinto»5.

Nei labirinti materializzati dall’artista attraverso la ricercata poetica del ram-

mendo, i fluttuanti sentieri dell’informe trovano prospettive eccentriche, che 

esprimono differenti livelli d’astrazione nei quali diventa difficile rintracciare 

un senso unico. Nelle carte di Pellegrini la logica dell’eterogeneo fa risplendere 

gli archetipi, trasferendoli in un caleidoscopico arazzo di motivi dinamici di 

grande eleganza formale in grado di decentrare la nostra immaginazione. La 

sua arte permette alla percezione di espandersi, di planare verso territori dove 

la natura e i corpi esprimono plasticità dal forte potere rivelatore. Ci mostra 

quanto l’immaginazione abbia la forza di concepire spazi liberi dai domini delle 

convenzioni; rendere i luoghi ammantati di risonanze arcaiche, specchi dove 

poter contemplare desideri reconditi; offrire ai segni la magia incantatrice e 

imponderabile del sublime.

1 Gilles Deleuze, La piega. Leibniz e il Barocco, Einaudi, Torino, 1990, p.114

2 Giancarlo Pontiggia (a cura), Céline e l’attualità letteraria, SE, Milano, 1993, p.47

3 Georges Bataille, Documents, Dedalo libri, Bari, 1974

4 Kirk Varnedoe, Una squisita indifferenza, Leonardo, Milano, 1990, p.216

5 AA.VV., Artaud. Verso una rivoluzione culturale, Dedalo libri, Bari, 1974 p.99



1514

Storie naturali, miti originari, frammenti lirici, è facile lasciarsi trascina-

re dalla metafora e dalla suggestione letteraria di fronte ai lavori di Simone 

Pellegrini, alle teorie di figure umane e animali e vegetali che popolano le sue 

superfici da oltre un decennio. Ma è proprio questa una delle caratteristiche pri-

marie della pittura di Pellegrini, quella di vivere costantemente ai confini non 

delle discipline ma delle interpretazioni, di manifestarsi per via di molteplicità, 

che investono l’intero spettro della poetica dell’artista e del suo inveramento in 

forma grafica. Ovvero, il primo impatto con questi lavori induce istintivamente 

a un approccio di carattere narrativo: lo sviluppo orizzontale, il susseguirsi di 

nuclei ben definiti che talvolta si fondono gli uni negli altri, gli stessi pretesti 

figurali, tutto induce a ricercare l’inizio e la fine di una vicenda, il dipanarsi 

di un racconto, per quanto simbolico esso possa essere. È solo soffermandosi 

davanti alla carta che lentamente si avverte lo scacco delle attese, che ci si 

accorge di girare a vuoto alla ricerca di una storia che non c’è; è la progressiva 

scoperta di un figurare che si rifiuta persino alla metafora, che sarebbe almeno 

una certezza, una promessa di approdo. Non istorie, non simboli, non metafore, 

segni e figure cosa dicono allora, con le loro metamorfosi, con la loro ostentata 

presenza, il loro disporsi dentro e fuori gli spazi che l’artista costruisce a mo’ 

di isole (e case e giardini, dimore insomma) all’interno della superficie? Dicono 

la genesi del segno e il suo sviluppo, dicono la traccia che si fa forma, dicono il 

lavorio di mente e mani negli spazi e nelle materie, dicono la necessità di fare 

arte, ancora, anche agli inizi del XXI secolo, tracciando segni e provandosi a 

La vertigine del figurare
Walter Guadagnini 
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connetterli, dando un senso al proprio agire. La vertigine del figurare, dicono. Il 

tentativo di ricreare ogni volta il mondo per via di immagini, senza nomi. Non è 

un caso che di frequente le figure di Pellegrini tendano a dividersi per dare vita 

ad altre figure, a riprodursi e moltiplicarsi per scissione, come da una matrice 

possono nascere infiniti segni; una sorta di meccanismo che rimanda a un’azione 

naturale, come il respirare, il mangiare, il riprodursi per l’appunto.

Eppure, anche all’interno di tale originarietà, vi è un ordine, una disciplina, 

che sembrano contrastare con essa, che inducono ancora una volta a rimettere 

in discussione le interpretazioni, e quantomeno a non accontentarsi del primo 

raggiungimento. Perché Pellegrini costruisce questi spazi con metodo e discipli-

na rigorosi, secondo una progettualità che non è quella del disegno preparatorio, 

ma che non di meno si configura come risultato di un’azione pensata ed elabora-

ta in chiave sia mentale che visiva. Mettere e levare. Togliere e aggiungere. Vuoti 

e pieni, non casuali. Ancora, è come assistere a un doppio ordine di suggestioni 

che provengono da una stessa sorgente: da un lato vi è la forza primigenia dei 

segni, delle memorie di un fare che pare rimontare alle origini dei tempi, dall’al-

tro vi è una elaborazione dello spazio che rimanda a modelli culturali alti, tanto 

occidentali quanto orientali (inutile qui farne l’elenco, quanti si sono già misu-

rati con la lettura di questi lavori hanno ampiamente individuato i riferimenti 

possibili, diretti e indiretti; ad essi piace qui aggiungere solo il Novelli dei dise-

gni del Viaggio in Grecia e dell’Uomo coyote, «per prima cosa tracciare, incidere 

(come gli Etruschi il campo) il paesaggio dell’uomo... »). E non è nemmeno il caso 

di utilizzare a questo proposito la definizione di docta ignorantia, perché nulla in 

realtà è nascosto in queste immagini, piuttosto tutto è evidenziato a tal punto 

da diventare invisibile. Pellegrini accetta la sfida della cultura, persino della 

sapienza del fare, non immagina il suo gesto come il primo gesto possibile, ma 

immagina invece l’irripetibilità di ogni gesto, la singolarità di ogni azione che 

può, e deve, esistere al tempo stesso dentro e fuori la storia.

 Per questo motivo, forse, l’artista ha deciso recentemente di rendere pubblica 

una modalità peculiare del suo lavoro, quella del disegno realizzato sulle pagine 

di un libro e presentato in modo da rendere visibile di quale libro si tratti. An-

cora, la tentazione di legare immagine e parola è forte, e risponde al medesimo 

meccanismo evidenziato in apertura, quello di fornire appoggi e approdi certi 

alla vista e al pensiero. In questo caso, poi, la tradizione illustrativa, la tradu-

zione dalla parola scritta all’immagine inducono ulteriormente a percorrere que-

sta strada. Che risulta però non proficua, poiché Pellegrini non muta né segno né 

immagine: non li muta a seconda del libro, e non li muta rispetto al suo lavoro 

specificamente pittorico. L’unico elemento che si può riferire esplicitamente solo 

a questa pratica è la rarefazione del segno, naturalmente conseguente all’uti-

lizzo della matita e al modificarsi del supporto. Pare poco, ma forse si tratta 

dell’elemento decisivo, che permette di comprendere il perché di questa scelta: 

se nella pittura ogni riferimento alle suggestioni intellettuali che hanno portato 

alla creazione di quella determinata immagine è come cancellato dalla forza del 

segno, in questa serie Pellegrini sembra voler evidenziare il processo che sta alla 



1918

base del suo fare arte. Non un omaggio ai propri punti di riferimento, allora, 

e nemmeno uno studio per l’opera maggiore, ma lo svelamento della trama di 

suggestioni che giorno dopo giorno funzionano da nutrimento intellettuale. Un 

diario per certi aspetti, dove paradossalmente la narrazione non avviene attra-

verso le immagini dell’autore, né attraverso le sue parole, ma attraverso quelle di 

altri, quelle stampate che hanno attraversato la mente dell’artista.

 Che è poi, a ben vedere, quello che Pellegrini realizza dal punto di vista 

tecnico, rinunciando a toccare direttamente la carta con le mani, servendosi 

di una matrice; paradosso fertile tra i tanti della sua poetica, così ferocemente 

coinvolta con il corpo, proprio e degli altri, ed espressa ponendo un filtro tra i 

due corpi cruciali dell’opera, quello dell’artista e quello della materia. Un dire per 

trasposizione, affidando alle matrici e alle pagine dei libri il compito di creare 

quel vuoto di tempo e di spazio che misura la distanza tra l’autore e l’opera sua. 

Una distanza necessaria per guardarsi agire, e per lasciarsi agire dalla pittura. 

Perché, come voleva Artaud, «o sapremo ricondurre tutte le arti a un atteggia-

mento e a una necessità centrali, trovando un’analogia fra un gesto compiuto 

nella pittura o a teatro e quello che compie la lava nell’eruzione di un vulcano, o 

dovremo rinunciare a dipingere, a sproloquiare, a scrivere, a fare qualsiasi altra 

cosa». 
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La natura ha sempre esercitato una forte attrattiva sugli artisti, che l’han-

no osservata e imitata, cercando di catturarne la luce, l’incanto, la presunta 

prossimità al vero. Negli ultimi anni questo richiamo sembra essersi fatto par-

ticolarmente vigoroso presso le nuove generazioni, non tanto, o non solo, come 

reazione a un eccesso di Concettualismo o alla progressiva smaterializzazione 

dell’opera che, per contrasto, spingerebbero verso la ricerca di un sostrato forte, 

di qualcosa dotato di uno statuto pieno, sebbene ambiguo, come è la natura. 

Piuttosto è interessante notare come il concetto di natura, quale si rintraccia 

in alcuni giovani, si vada via via arricchendo e come stratificando di ulterio-

ri significati generosamente offerti proprio dalla pratica artistica più recente, 

segnata dall’eredità di fenomeni e frequentazioni diversi: di nuovo l’Arte Con-

cettuale, il rapporto con la tecnologia, ma soprattutto l’apertura verso orizzonti 

teorici in larga parte ancora inesplorati, che oggi anzi, in virtù di una preziosa 

indefinitezza, costituiscono il richiamo più forte. 

  Il lavoro di Simone Pellegrini non si sottrae a questa dinamica, sottolinean-

done anzi, la componente più profonda e insondabile, quello che lui definisce 

«organico», laddove con questo termine s’intende quel lato della natura che più 

ostinatamente elude il dominio della ragione, che segue leggi proprie, rimandan-

do a un che di primigenio. Le sue figure spesso avviluppate e innocentemente 

fitomorfe a prima vista risultano quasi innocue ma, osservandole meglio, allu-

dono a qualcosa che innocente, sia pure nella loro presunta naturalità, non è. 

Riguardate come in controluce, si delineano ambigui annodamenti, evocazioni 

Là dove la natura incontra il sacro
Adriana Polveroni
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di amplessi che alludono a un che di arcaico. Perturbanti, quindi, e quasi mi-

nacciose proprio per quella naturalità esuberante, eccedente, tipica dei segni 

archetipi che ancora non hanno conosciuto e non sono stati domati dalla legge 

della ragione. È su questa naturalità eccedente che lavora Simone Pellegrini e 

in cui feconda il suo segno e il suo pensiero, ma in cui soprattutto fronteggia la 

vertigine che quella può spalancare. 

  Ma non è tutto, questa anzi è solo la prima annotazione che viene da fare, 

in una sorta di presunto catalogo, alla voce natura secondo Simone Pellegrini. 

La domanda più urgente è: a quali leggi risponde e cosa “contiene” – ammesso 

che questo sia il termine giusto – la sua idea di natura? Almeno questa è la 

domanda per me più attraente, specie dopo l’osservazione del lavoro di Simone 

e una lunga, coinvolgente conversazione della quale l’elemento che mi ha più 

colpito è stata la lucidità con cui mi ha esposto il suo complesso, decisamente 

non prevedibile, pensiero. 

   E direi che è qui la chiave di volta, in una asimmetrica corrispondenza tra 

l’idea di natura e il farsi corposo, sontuoso mi verrebbe da dire, del pensiero di 

Simone, mediato da una pazienza artigianale e dalla sfida forte incarnata dal 

suo lavoro. Cercherò di spiegarmi, d’essere chiara anzitutto a me stessa. 

   Come documentato dalla mostra presso la galleria Cardelli & Fontana, da 

sempre Simone Pellegrini disegna sui libri. Gli spazi bianchi del risvolto della co-

pertina, tra le ultime note editoriali e il codice a barre, diventano i fogli del suo 

lavoro. Un’attitudine assai singolare che, idealmente e materialmente, prosegue 

nel rapporto che Simone ha con i libri stessi. Lettore decisamente forte, è uso 

accompagnarsi con testi diversi allo stesso tempo, che sostituisce in continua-

zione. È una sorta di strategia, interpreto io, per non consegnare il proprio pen-

siero al pensiero dell’autore. Il percorso che intraprende insieme a quell’autore, 

e a quel libro, subisce una violenta sterzata e, forse nel momento culminante e 

dopo essersene impregnato, lo abbandona per concentrarsi su qualcos’altro. Così 

l’album di lavoro dell’artista si compone di vari libri, dai quali non si separa mai, 

salvo consumarli, nella modalità che si è appena detta, per passare ad altri. An-

che le carte finali che vediamo di Simone, proposte dalla galleria Giacomo Guidi, 

si compongono in realtà di vari segmenti, svariati pezzi di carta strappata che 

lui chiama «matrici» e che usa per fissare sull’opera che noi vediamo i disegni 

fatti a carboncino e poi rovesciati e impressi su quella con l’aiuto di una goccia 

d’olio. Come Simone aggredisce la carta dei libri con i suoi tratti, smarginando 

sulle pagine scritte da altri, così aggredisce la carta vergine imprimendola di se-

gni che non risultano essere esattamente fedeli a quelli realizzati sulle matrici. 

   «Mi interessa la frontiera da raggiungere», spiega lui. Frontiera, parola 

fortemente evocativa ma anche pericolosamente ambigua che, a scioglierla me-

glio, vuol dire soglia di una «incognita», sfida alla «bravura», a un saper fare 

che è solo una «regalia della natura» verso la quale l’artista mostra una decisa 

insofferenza. La sfida, allora, è «stemperare la forte riconoscibilità del segno», 

smentire quella «bravura» quasi inutile, superflua, rispetto alla possibilità di 

«poter vedere il mio lavoro come se non fosse esclusivamente mio, ma come se 
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venisse da altrove». Perché oltre quella «bravura c’è il caso», avverte Simone, «la 

tecnica» - aggiunge - che, interpreto io, fa sì che il caso trovi un’espressione de-

codificabile, consentendo di allacciare una relazione tra la raffigurazione della 

cosa e chi la guarda, aprendo dunque «alla visione». Consapevole però del fatto 

che «il segno possa non rappresentare qualcosa». 

  Quello che colpisce di questo percorso è la rinuncia dell’artista alla rivendi-

cazione del proprio segno - chiamiamola anche bravura e il prodotto di questa, 

la matrice, che Simone programmaticamente distrugge - e il parallelo affidarsi 

non solo al caso, ma all’orizzonte che questo schiude: «è come se le forme si con-

segnassero loro stesse a una forma di riconoscibilità». Si tratta di un gesto, forse 

ancora prima che di un pensiero, decisamente generoso, non solo nei termini 

semplicistici, quasi banali, dell’affidarsi a qualcosa che non si governa e che 

potrebbe slittare in un sentimento romantico, evocando l’incanto di una natura 

sovrana e forse dispotica. In questione vi è il riconoscimento – ben più radicale 

– che c’è qualcosa che eccede il lavoro dell’artista, persino la sua attitudine pa-

ziente, quotidiana e forse anche ossessiva, quale spesso si incontra nella pratica 

di alcuni artisti. «Sono attratto da un pensiero che non mi conferma», dichiara 

Simone, non arrendendosi a quel qualcosa che lo eccede ma anzi sfidandolo. Vo-

lendolo penetrare, ma solo per farne parte. 

   È di questo qualcosa che si va alla ricerca, lo fanno gli artisti ma anche chi 

artista non è. Lo facciamo tutti, nel tentativo, eroico o disperato, di disegnare 

e inventare il «nostro paesaggio». Quello che Simone definisce «raffigurazione 

della cosa» - che per lui comincia dai disegni sui libri e da qui, con un gesto qua-

si demiurgico, passa alla carta strappata e poi a quella ricomposta del calco che 

vediamo - consente «un allargamento dell’orizzonte». È un processo - perché di 

una singolare processualità si tratta – che può fornire «delle nuove eventualità 

dell’essere», disegnando quel «paesaggio» dove protagonista è «l’organico» cui 

abbiamo accennato poco fa.

  Ma, come in una sorta di circolarità ermeneutica, dopo aver seguito que-

sto percorso, torniamo al punto di partenza, a quella natura dove «l’organico» 

semplicemente apre a qualcosa che è oltre la natura stessa e che assume le sem-

bianze del sacro. Parola importante, che Simone non ha paura a pronunciare. 

Espressione – se così si può dire - di quella parte che ci eccede, di cui si va alla 

ricerca e che Simone non ha paura a mettere in gioco. «Credo che la natura sia 

tutto, niente esce dal suo dominio e niente vi entra perché già tutto compren-

de», afferma lui, rinunciando davvero al primato dell’essere artista, a quella 

capacità poietica che distingue l’arte da altre pratiche. «Destino il mio pensiero 

alla natura come una cabalista lo destinerebbe a Dio»,  aggiunge Simone. 

Quello che convenzionalmente si definisce il fare dell’artista per Simone è di-

svelare, quello che normalmente si ritiene creato, per lui è stato semplicemente 

configurato. Come sostiene Hans Georg Gadamer, l’opera è sì una forma di cono-

scenza, la chiave di accesso alla verità più profonda delle cose, ma solo perché 

– occorre sottolineare - partecipa, già-da-sempre-è in un’apertura originaria che 

la eccede e che per questo ne permette il senso.
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   Di nuovo ci viene in soccorso Gadamer per esprimere questa circolarità tra 

l’opera e il suo riconoscimento e l’orizzonte, o forse la vertigine, in cui questa 

delicata, preziosa relazione, questa sorta di miracolo che è l’arte, prende corpo: 

«Ciò che propriamente si sperimenta in un’opera d’arte, ciò che in essa attrae la 

nostra attenzione, non è piuttosto il suo essere o no vera, il fatto cioè che chi la 

contempla possa conoscere e riconoscere in essa qualcosa e, insieme, se stesso. 

Che cosa sia il riconoscimento, nella sua essenza più profonda, non lo si capisce 

se ci si limita a osservare che in esso viene conosciuto di nuovo qualcosa che già 

si conosce, che il conosciuto viene riconosciuto. Il piacere del riconoscimento 

consiste piuttosto nel fatto che in esso si conosce più di ciò che già si conosceva. 

Nel riconoscimento la cosa conosciuta emerge, per così dire, come attraverso una 

nuova illuminazione, dalla casualità e dalla variabilità delle condizioni in cui in 

genere è sommersa, e viene colta nella sua essenza»1.

  In questo testo, Verità e metodo, l’attenzione di Gadamer era rivolta alla lette-

ratura, ma quel di più si attaglia perfettamente all’origine e all’esito, ugualmente 

misteriosi, dell’arte, con i quali Simone intraprende il suo corpo a corpo. Un 

«paesaggio umano», come suggerisce lui, fatto dall’uomo e, al tempo stesso, al 

di là dell’uomo. Dove la pietas dell’artista li affida alla sensibilità e alla memoria 

di altri uomini. E dove la natura, l’idea di natura di Simone, incontra il sacro. 

       

1 Hans Georg Gadamer, Verità e metodo, Bompiani, Milano 1989, p. 146
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«Il Poeta si fa veggente mediante un lungo, immenso e ragionato sregolamento 

di tutti i sensi. Tutte le forme d’amore, di sofferenza, di follia; egli cerca se stes-

so, esaurisce in sé tutti i veleni, per conservarne solo le quintessenze. Ineffabile 

tortura in cui egli ha bisogno di tutta la fede, di tutta la forza sovrumana, in 

cui egli diventa fra tutti il grande malato, il grande criminale, il grande male-

detto, – e il supremo Sapiente! – Poiché egli arriva all’ignoto! Avendo coltivato 

la sua anima, già ricca, più di chiunque altro! Egli arriva all’ignoto, e anche se, 

sgomento, finisse col perdere la comprensione delle sue visioni, le ha viste!».

Il precetto rivolto ai poeti, che Rimbaud scrisse nel maggio del 1871, pare 

trovare il suo degno e ideale corrispettivo nelle opere di Simone Pellegrini. 

Alla maniera degli alcaloidi, lenitivi e nocivi al contempo, i segni di Pellegrini 

tendono a subire una curvatura che inclina verso una parabola isterica, al cul-

mine della quale troviamo un dérèglement biologico. Le matrici che compongono 

l’opera sono impresse sui fogli come fossero marchi infuocati, o come fiotti ve-

nosi-oleosi che fissano (ma non fossilizzano) le forme. Pellegrini è un artista ma 

anche un sector che fa a pezzi l’immagine, la riduce in idee/teoremi attraverso 

le quali vorrebbe verificare “tutte le condizioni possibili” in uno spazio e in un 

tempo limitato.

Intollerante alla concezione della storia come qualcosa di unico e unitario, 

Pellegrini compie una rimemorazione erratica, finanche eretica, che costringe 

le immagini a rinnegarsi o a superarsi, tenendo fede alla loro disobbediente pre-

destinazione. Le figure, infatti, resistono strenuamente e ostinatamente a ogni 

L’onfalo negato
Alberto Zanchetta
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struttura definit[iv]a, invocando per sé il dispendio, la distorsione, l’incostanza; 

sottoposte alla feroce disgregazione dell’essere, esse appartengono a quello che 

potremmo definire il “Destino dell’imperfetto”, ossia un estraniamento corporale 

che è al di fuori della natura e al di là di ogni raziocinio. Pre-logiche e pre-ada-

mitiche, queste creature ci appaiono dispensate dal peso della vita, come pure 

dalla tragedia della morte: non vivono, non muoiono, semplicemente “sono” e 

“accadono”. Appartengono altresì a un’umanità priva d’omphalos, in quanto pos-

siedono un contorno ma non un centro. Assecondando i ritmi e i controritmi 

di una danza virulenta, la disarticolazione delle membra segue uno sviluppo 

planare che attecchisce sulle carte da spolvero, superfici che virano in un giallo 

evocante un assolato e desolato abbandono paesaggistico – mai prospettico.

Mutuando il titolo di una mostra inaugurata dall’artista qualche anno addietro, 

si potrebbe definire queste opere una Devasticoltura, vale a dire una persistente 

cultura del dissesto, foriera di perpetue collisioni, giacché quando i corpi-

frattali si scontrano ne derivano sempre dei traumi, strazio che corrisponde a 

una stratificazione del senso (che spera) come pure della forma (che dispera). 

Non sarebbe quindi improprio riconoscere in questo rituale della difformità-

deformità le parole di Eugenio D’Ors: «Il Caos fa sempre guardia nei sotterranei 

della dimora del Cosmo».
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là dove l’hubris li porta
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Concavi fissi, 2006 
tecnica mista su carta, 200x313 cm
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Esorbitante, 2008 
 tecnica mista su carta, 67x125 cm
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Conversazione azimutale, 2010 
 tecnica mista su carta, 55x108 cm
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Le profondità sono per le persone frivole

Yukio Mishima
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Altro, 2011 
 tecnica mista su carta, 47x102 cm
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Scintille, 2011 
 tecnica mista su carta, 86x193 cm
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Punto di Voltata, 2011 
 tecnica mista su carta, 74x150 cm
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Aiuga remota, 2011 
 tecnica mista su carta, 160x340 cm
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Vertire, 2011 
 tecnica mista su carta, 75x165 cm
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Pesinerti, 2011 
 tecnica mista su carta, 75x165 cm
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Intricazione, 2011 
 tecnica mista su carta, 105x252 cm
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solo una cosa hai sottovalutato, questo io

 Durs Grünbein
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Riesondi, 2012 
 tecnica mista su carta, 75x170 cm
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Libagione, 2012 
 tecnica mista su carta, 124x310 cm
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Devasti, 2012 
 tecnica mista su carta, 146x335 cm
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Scuotere le forme, 2012 
 tecnica mista su carta, 127x275 cm
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Trame, 2013 
 tecnica mista su carta, 70x132 cm
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Prove in assenza, 2013 
 tecnica mista su carta, 80x150 cm
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Schiarita successiva, 2013 
 tecnica mista su carta, 98x190 cm
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Stillare, 2013 
 tecnica mista su carta, 148x370 cm
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La riscrittura di un corpo silente produce di rovescio in rovescio mutazioni dei 

caratteri acquisiti. Se ne guadagna in distanza, in ampiezza e poi lo si sfinisce. 

Mutano i suoi valori e una volta declinato lo si sottrae alla storia per farne un 

orizzonte instabile. 

Pur sempre rintracciabile, residuale, non teme il confronto con quanto di sé 

svapora facendosi ghirlanda, ornamento.

Una Santa Sofia di negazioni.

Un monologo che si squaderna sospinto da controcanti successivi, una pulsio-

ne per la luce e per il sottile, poi un annodarsi, un fuori corpo atletico, uno stil-

lare altrove, un inestimabile rifiorire adesso. Nessuna frivolezza, possibilmente. 

Non proprio e comunque non più una volontà ma un naturale clivaggio quando 

i millenni decadono. Neppure un incontro ma un aggregarsi, un colare, fondere, 

improvvisamente ergersi senza sapere, senza sfidare e solo, accumulare moltitu-

dini, stravedere, attenzionare a corolla. Insistere, quando non proprio più esi-

stere, in ogni premonizione, in ogni stilema algido riscontrare una pulsazione, 

un anelito vitale. Proprio dove passeresti oltre, capire che questa implosione non 

è un cedimento solo. Parlarne con Nelly Sachs se necessario!

Una geografia di confini ritracciati da elementi continuamente in transito, 

da migrazioni particolari e seducenti. Lacune, qui, come potenze insondabili.

Insistenze
Simone Pellegrini
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Colui che è solo è anche nel mistero e sempre sta nel fiume delle 

immagini, del loro generarsi, germinarsi, anche le ombre hanno 

questo fuoco. Gravido di ogni strato è nel pensiero di ogni stra-

to ricolmo e non disperso, in suo potere ha l’annientamento di 

ogni umano che si nutre e si accoppia. Impassibile egli vede la 

terra un’altra farsi da quella che fu sua, non più “muori” e non 

più “divieni”: la perfezione, immobile, lo guarda

Gottfried Benn
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il poeta nega all’uomo il diritto di morire

 Franz Werfel
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...e vorrei staccar via la montagna e il suo fuoco, ma resta sì e 

no il tempo di salare quei boschi. 

E nell’istante mi vorrei stabilire, comprendimi, negli Urali eterni, 

popolosi di gente; e vorrei, di questa liscia superficie dissennata, 

esser custode, sentinella in un pastrano a lunghe falde. 

Osip Mandel’stam
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Io sono un uomo che ha sempre provato interesse unicamente 

per i margini del corpo e dello spirito, le frontiere.

Che cosa c’è nel limite estremo? [...]

Sulla terra l’uomo è schiacciato dalla gravità, il suo corpo è 

racchiuso in un’armatura di muscoli;

egli suda, corre, colpisce e, sia pur con difficoltà, salta. 

Eppure, a volte, ho realmente intravisto, nell’oscurità di una 

stanchezza accecante, un accenno di colore che

io definisco l’alba della carne.

Yukio Mishima
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Simone Pellegrini nasce ad Ancona nel 1972. Si diploma in Pittura presso 

l’Accademia di Belle Arti di Urbino. Nel 2003, con la personale Rovi da far calce, 

inizia la sua collaborazione con la Cardelli & Fontana di Sarzana (SP). Nel 

2004, con I muschi del sentiero, espone per la prima volta alla Galleria Bonioni 

Arte di Reggio Emilia. Nel 2006 inaugura la sua prima mostra personale, Stille, 

presso la galleria Hachmeister di Münster, che diviene il suo spazio espositivo 

di riferimento in Germania. In occasione della doppia personale, Jus. Il Giusto 

nel suo mondo, nel 2010 avvia la nuova collaborazione con la Galleria Giacomo 

Guidi Arte Contemporanea di Roma. Attualmente è docente di Pittura presso 

l’Accademia di Belle Arti di Bologna, città dove vive e lavora.

Acquisizioni 

Museo di Palazzo Forti, collezione permanente, Verona, 2005

MAMbo, Museo d’Arte Moderna, collezione permanente, Bologna, 2012

Bologna Fiere, collezione permanente, Bologna, 2013

Principali mostre personali

 

2014

Lacruna, Casa Natale di Raffaello, Urbino; L’ARCA laboratorio per le arti contemporanee, 

Teramo, a cura di Umberto Palestini, testi di Umberto Palestini, Walter Guadagnini, 

Adriana Polveroni, Alberto Zanchetta, Simone Pellegrini [catalogo]
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2013

Magnitudo, Museo d’Arte Contemporanea di Lissone, Lissone, a cura di Alberto Zanchetta

2012

Devasti, Far-Fabbrica Arte Rimini, Rimini, a cura di Walter Guadagnini

2011

Simone Pellegrini, Museo di Villa Wessel, Iserlohn, Germania

Mentiti Saggi, Libreria Labirinto, Casale Monferrato (AL), a cura di Luigi Cerutti

2010

JUS. Il Giusto nel suo mondo, Cardelli & Fontana, Sarzana; Galleria Giacomo Guidi, Roma, 

testi di Luigi Cerutti e Adriana Polveroni [catalogo]

2009

I contorni del sentire, Galleria Goethe2, Bolzano, introduzione di Peter Weiermair [catalogo]

Begierde, Hachmeister Galerie, Münster, Germania

Sayr, Galleria L’Ariete, Bologna

Agalmata, Musei Civici e Galleria Bonioni Arte, Reggio Emilia, a cura di Francesca Baboni 

e Stefano Taddei [catalogo]

2008

Simone Pellegrini-Luca Caccioni, Galerie Fabrice Galvani, Toulouse (Francia)

2007

Simone Pellegrini, Galleria Spazio Mazzotta, Milano [catalogo]

2006

Fovee, D406 arte contemporanea, Modena [catalogo]

Blasoni, 41 arte contemporanea, Torino

Pellegrini-Baricchi, Spezzare il tetto della casa, Galleria Traghetto, Roma [catalogo]

Stille, Hachmeister Galerie, Münster, Germania [catalogo]

Isolari, Galleria L’Ariete, Bologna, testi di Alberto Zanchetta e Sabrina Foschini [catalogo]

2005

KRN, Galleria delle Battaglie, Brescia, a cura di Marco Meneguzzo, testi di Marco Meneguzzo, 

Jonny Costantino, Alberto Zanchetta [catalogo]

Trenta Moggi, Galleria Sergio&Thao Mandelli, Seregno (MI)

2004

I muschi del sentiero, Bonioni Arte, Reggio Emilia, a cura di Ivan Quaroni, testi di Ivan 

Quaroni, Sandro Parmiggiani, Luca Cesari [catalogo]
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2003

Rovi da fare calce, Galleria Cardelli & Fontana, Sarzana (SP), a cura di Flaminio Gualdoni

Pandemonio, Galleria Carloni Spazioarte, Francoforte [catalogo]

Leporie, Galleria 41 artecontemporanea, Torino, testo di Franco Fanelli [catalogo]

2002

Carte Barbare, Galleria L’Affiche, Milano, testo di Marinella Paderni [catalogo]

Naibi, Galleria Ken’s Art Gallery, Firenze

Principali mostre collettive

2013

L’enigma di Isidore Ducasse, Villa Santini, Verona, a cura di Patrizia Silingradi, Sonia 

Schiavone e Stefano Rovatti

Stoma superiore, Spazio Dante 14, Milano

La bellezza necessaria, LXIV° Premio Michetti, Francavilla al Mare (PE)

La Lettura. 100 copertine d’autore, Triennale di Milano, Milano, a cura di Gianluigi Colin

Nell’acqua capisco, 55. Esposizione Internazionale d’Arte della Biennale di Venezia – Evento 

collaterale, Ateneo Veneto e Procuratie Vecchie, Venezia

Painting and Drawing on Paper, Hachmeister Galerie, Münster, Germania

(P)arerga & (P)aralipomena della (P)ittura, Bonelli Lab, Canneto sull’Oglio,

a cura di Alberto Zanchetta

Altrove - luogo o poesia, Catania Art Gallery, Catania, a cura di Beatrice Buscaroli

2012

Aus Passion, Museum Kunstpalast, Düsseldorf, Germania

Costellazione, Galleria Cardelli e Fontana, Sarzana

A long time ago, in a land far, far away, John Jones Exhibition, Londra, Inghilterra

V Premio Fondazione VAF, CIAC, Genazzano (Roma)

V Premio Fondazione VAF, Stadtgalerie, Kiel, Germania

V Premio Fondazione VAF, Museum Biedermann, Donaueschingen, Germania

Il Mito del Vero 2012. Apokalips, Grattacielo Pirelli, Milano, a cura di Giacomo Maria Prati

2011

Fundamentum Artis, UniCredit Private, Bologna

54. Esposizione Internazionale d’Arte della Biennale di Venezia - Padiglione Italia, 

Arsenale, Venezia

Natura anfibia, mc2 gallery, Milano

Never Talk to Strangers, Edel Assanti Gallery, London

2010

Selvatico Spore. Uno, Pescherie della Rocca, Lugo di Ravenna, a cura di Massimiliano Fabbri 

[catalogo]

Crossover, Hachmeister Galerie, Münster, Germania
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Pagine da un bestiario fantastico, Galleria Civica di Modena, Modena, a cura di Silvia 

Ferrari, Serena Goldoni e Flaminio Gualdoni [catalogo]

2009

Vegetando, Convento di Santa Caterina, Finalborgo (SV), a cura di Luigi Cerutti [catalogo]

Il Diavolo e l’Acquasanta, Palazzo Paolo V, Benevento, a cura di Ivan Quaroni [catalogo]

2008

Set Theory, Hachmeister Galerie, Münster, Germania

Carta bianca, Kgallery, Legnano (Mi)

9° Premio Cairo, Museo della Permanente, Milano

Qualcosa di personale, Palazzo della Borsa, Genova, a cura di Alice Cammisuli e Cinzia 

Compalati [catalogo]

Biennale Roncaglia, Rocca Estense, San Felice sul Panaro (Mo), a cura di Vittoria Coen

Mediterraneo, Galleria En Plein Air, Pinerolo (To), a cura di Marco Filippa

Mengenlehre, Hachmeister Galerie, Münster, Germania

Generazioni a confronto, Officina delle Arti, Reggio Emilia, a cura di Luca Panaro

2007

Corale, Palazzo Sforza, Comune di Cotignola, a cura di Sabrina Foschini e Massimiliano 

Fabbri [catalogo]

Ritratto di un quadro, LIBRA Arte Contemporanea, Catania, a cura di Flavio De Marco e 

Sandro Sproccati

Pena Corporale, Galerie Goethe 2, Bolzano

Sine Die, Museo d’Arte Contemporanea, Gibellina (TP), a cura di Alberto Zanchetta 

[catalogo]

Drawings 1914-2007. From Ensor to Pellegrini, Hachmeister Galerie, Münster, Germania

Zeichnungen, Collagen, Fotografien, Galerie Biedermann, Munchen, Germania

2006

Fe-Male, Galleria L’Ariete, Bologna

Porte aperte, Galleria delle Battaglie, Brescia

Collezione Artan Shabani, National Gallery of Arts, Tirana, Albania

Galleria Iris Shkoder, Albania, a cura di Artan Shabani

2005

Premio Pascucci, Monte Cerignone, Urbino, a cura di Cristina Marabini e Dede Auregli 

[catalogo]

Serrone Biennalegiovani 05, Villa Reale, Monza, a cura di Ermanno Krumm e Alberto 

Montrasio (premio acquisto)

I Biennale Don Primo Mazzolari, Bozzolo (MN), a cura di Mauro Corradini [catalogo]

Il ritorno inesistente, Chieri (TO), a cura di Tiziana Conti [catalogo]

Cuori selvaggi, Fondazione di Ca’ la Ghironda, Zola Predosa (BO); Palazzo del Podestà, 
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Rimini [catalogo]

Presenze, Galleria Cristina Busi, Chiavari (GE)

2004

Aperture, Rassegna internazionale d’arte G.B.Salvi, Sassoferrato (AN) [catalogo]

Allarmi, C.ma De Cristofori, Como, a cura di Ivan Quaroni

Cauda Pavonis, Andrea arte contemporanea, Vicenza, a cura di Alberto Zanchetta [catalogo]

Presepi, Galleria Cristina Busi, Chiavari (GE)

Animalia, Galleria Forni, Milano

Riparte Genova, Galleria Cardelli & Fontana, Sarzana (SP)

Matinèe, Galleria NinaPì, Ravenna, a cura di Alberto Zanchetta

2003

Premio Lissone 2003, Civica Galleria d’Arte Contemporanea di Lissone (premio acquisto)

Incidere, Rocca Malatestiana Montefiore Conca (PU) [catalogo]

Wulbari, Galleria En Plein Air artecontemporanea, Pinerolo (TO) [catalogo]

2002

18x24, Galleria 41 artecontemporanea, Torino

En Viaje, Antiguo Museo de Bellas Artes de Castellón, Castellón de la Plana (Spagna) 

[catalogo]

Beyond The Edge, Rocca Malatestiana, Montefiore Conca (PU) [catalogo]

Incidere. Grafica d’arte dell’Accademia di Belle Arti di Urbino 1970-2002, Palazzo del Collegio

Raffaello, Urbino (PU) [catalogo]

In Viaggio / De Viaje, Galleria En Plein Air artecontemporanea, Pinerolo (TO)

2001

FigurAzione, Galleria D’Arte Contemporanea, S. Sofia (FO), a cura di Daniela del Moro 

[catalogo]

In Natural Mente, Villa Benzi Zecchini, Caerano S. Marco (TV), a cura di Daniela del Moro

Corporate Identity, Galleria En Plein Air artecontemporanea, Pinerolo (TO) [catalogo]

2000

Sistemi Operativi, Palazzo Ducale, Sale del Castellare, Urbino (PU) [catalogo]

1998

Trevi Flash Art Museum, Palazzo Luccarini, Trevi (PG) [catalogo]
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richiesti, la quantità, l’esatta ragione sociale di fatturazione, P. Iva, Cod. 
Fiscale e indirizzo a cui devono essere spediti. 

I libri vengono venduti allo sconto abituale, con fattura e con pagamento 
in contrassegno.
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