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Negli ultimi progetti espositivi a Venezia, da Me stesso e io a Ca’ Pesaro (2023) a
L’immagine ritrovata presso Marignana Arte (2024), Maurizio Pellegrin ha costruito una riflessione
articolata sullo statuto dell’immagine, in particolare del ritratto, inteso non come rappresentazione
stabile ma come luogo di tensione tra memoria, perdita e costruzione. Se nelle esperienze precedenti
I’immagine poteva ancora essere pensata come qualcosa da ritrovare — attraverso il frammento, la
relazione, la ricomposizione — nella mostra I ritratti perduti viene invece portata al limite della
sottrazione. Il ritratto non ¢ piu cid0 che appare, ma cid che si ritrae; non € piu presenza, ma
frammento che affiora e si dissolve all’interno di strutture piu ampie e complesse.

E in questo contesto che il gesto del nascondere assume una funzione centrale. Nascondere
significa intervenire sull’immagine per sottrarla alla sua evidenza, per impedirne una lettura
immediata, per sospenderne la funzione rappresentativa. Il volto viene coperto, cancellato, alterato
e frammentato. La sottrazione ¢ esplicita e radicale: il ritratto viene eliminato e reso inaccessibile,
rendendo impossibile ogni processo di identificazione.

Nella serie Oxide Portraits, 1 disegni a carboncino del 1919 vengono inseriti in strutture
geometriche monocrome all’interno di una composizione piu ampia, frammentata e silenziosa: “gli
sguardi sono presenti — come ha affermato 1’artista — ma non comunicano; i soggetti esistono, ma
non si offrono. Gli sguardi sono perduti, non c’¢ voce, € una totale immobilita permea I’opera.
Improvvisamente questa grande famiglia sembra indivisibile. In realta questi personaggi vivono
indipendentemente, ma hanno la forza di ingannare lo spettatore che li sogna tutti insieme”. Qui
I’immagine si ritrae fino a indicare forse qualcosa di simile a quella distanza che Walter Benjamin
avrebbe riconosciuto come “residuo auratico”: non una presenza piena, ma un intervallo, una
sospensione inattingibile.

Nascondere I’immagine significa innanzitutto proteggerla e custodirla. L’immagine viene
preservata nella misura in cui viene sottratta alla visione immediata. In un mondo caratterizzato
dalla sovrapproduzione e dalla continua esposizione alle immagini, il celare diventa un atto
rivoluzionario. Pensando a Debord, forse 1’operazione di Pellegrin di sottrarre I’immagine equivale
anche all’interromperne la circolazione come merce visibile: I’immagine non ¢ piu disponibile, non
si lascia piu consumare rapidamente, ma richiede tempo, attenzione, rispetto. Solo cosi la forma puo
conservare un carattere intimo, quasi privato: I’immagine continua a esistere proprio perché non si

offre completamente.



Nella serie Mouths, la riduzione del volto alla sola bocca genera immagini sospese, prive di
linguaggio e di coordinate temporali, in cui I’identita del soggetto non pud essere ricostruita in
modo univoco. L’intervento dell’artista su una serie di cabinet card photographs nasce infatti, come
ha affermato lo stesso Pellegrin, “con I’intento di focalizzare il personaggio ritratto attraverso la sua
bocca”: emergono cosi “bocche silenziose, senza lingua e linguaggio, suono, sospese senza tempo e
luogo”, che si configurano come “simulacri di un presente perenne”. Il simulacro, qui, non rinvia
piu a un’origine stabile: € gia — in senso platonico rovesciato — pura superficie senza modello. In
questo contesto 1’uso del colore assume un ruolo ambiguo, poiché “afferma e nega il soggetto” e
rappresenta al contempo “I’unico elemento che suggerisce o connette con una temporalita”. Le
bocche diventano quindi “il tutto e il nulla”, svuotate di emozione — “senza amore ¢ odio” — e
immerse in “una condizione di oblio”.

Nella serie Woman osserviamo forme geometriche che coprono parzialmente i volti e che
lasciano emergere immagini sospese tra presenza e assenza. Anche in opere come The
Gentleman o Lo Spazio Terzo, Il Cristo, I’intervento di Pellegrin non cancella I’immagine
originaria, ma ne modifica gli equilibri attraverso fili, tessuti e inserti pittorici che creano nuove
relazioni e nuovi modi di vedere. In lavori come Presence of Silence, Il Soffio (The
Blow) e Japanese Time, oggetti, fotografie e materiali eterogenei vengono accostati in composizioni
dove la memoria riaffiora in forme inattese senza mai ricomporsi pienamente: cid che sopravvive
non ¢ piu ’immagine integra, ma una presenza fragile e intermittente che il gesto dell’artista sottrae
all’oblio e riconsegna a una nuova possibilita di esistenza.

Nei lavori della serie Somebody Nobody, !’intervento pittorico e numerico dissolve
ulteriormente I’identita, trasformando il ritratto in una superficie attraversata da segni che
impediscono ogni riferimento preciso. Come afferma Pellegrin, “in un mondo in cui gran parte degli
individui ¢ ossessivamente impegnata a cercare, osservare, proiettare, apparire, costruendo
un’identitd, questi interventi sulle fotografie negano, occultano, rimuovono, sfuggendo a
un’identita, tra, attraverso, oltre e fra frammenti e numeri”, chiarendo cosi la tensione tra
costruzione e dissoluzione del soggetto che attraversa 1’intera serie. In questo spazio di sottrazione
il rapporto tra visibile e invisibile viene ridefinito. L’immagine non coincide piu con cio che appare,
ma con cid che si costruisce nella relazione tra opera e spettatore. In questa tensione, il visibile
sembra eccedere il linguaggio, sottraendosi a ogni significato definitivo e avvicinandosi a quella
dimensione che Jean-Francois Lyotard definisce come “figurale”: uno spazio in cui I’immagine
interrompe il discorso e continua a vibrare nella propria opacita.

Per Pellegrin il vedere non ¢ un atto immediato, ma un processo dove cio che ¢ nascosto non

¢ un limite, ma una condizione: ¢ proprio I’impossibilita di vedere completamente che rende



possibile una visione diversa, piu lenta, piu riflessiva. Questo processo ¢ strettamente legato alla
logica compositiva dell’artista, che si fonda sulla costruzione di relazioni. Come in una struttura
armonica, gli elementi vengono disposti in modo da creare connessioni, tensioni ed equilibri.
Lartista agisce come 1’artefice di sistemi in cui ogni parte trova senso solo in relazione alle altre: il
frammento non ¢ mai isolato, ma sempre inserito in una rete di rimandi. In termini benjaminiani, si
potrebbe parlare di costellazione: non totalitd organica, ma configurazione di elementi eterogenei. 11
ritratto, quindi, non € piu un’immagine autonoma, ma un nodo all’interno di una struttura piu
ampia.

La mostra si configura cosi come uno spazio sospeso tra due movimenti complementari. Da
un lato I'immagine viene protetta, custodita e sottratta alla visibilitd immediata. Dall’altro, proprio
questa sottrazione apre uno spazio di proiezione, in cui lo ¢ chiamato a immaginare, a ricostruire ¢ a
completare. In questa dialettica tra protezione e apertura, tra sottrazione e immaginazione, si
definisce il senso dei Ritratti Perduti, in una tensione che continua a interrogare lo statuto del

visibile come luogo instabile tra apparenza e verita.



