GIORGIO BEVIGNANI. Pensieri.

di Niccolò Moscatelli

La spirale futurista non basta più per rendere presente, nel “qui e ora”, il baleno dell’energia luminosa. Le sue pietre sono allora bagnate in una luminescenza quieta, che è interiore quanto esteriore, una fluorescenza che sembra non avere nulla di naturale. Esse provengono da un tempo prima ancora del tempo, da quegli istanti successivi al Big Bang che l’artista indaga. È come se la forza gravitazionale non sia mai esistita, il disaccoppiamento energia/materia non ancora avvenuto. 

Che cosa vede Bevignani? Il suo sguardo non si ferma alla realtà, ma coglie lo spettro della luce primordiale che l’ha generata. Materializza gli atomi luminosi di una radiazione cosmica di fondo in particelle di materia sospesa, reinventando il linguaggio formale.

Gli oggetti creati da Bevignani, i suoi moduli, danno forma alla luce, vibrano tra l’energia e la materia, tra il corpuscolo e l’onda, come asteroidi sospesi in un’era di Planck antecedente ad ogni legge della fisica. 

Così, nel montare le sue installazioni scultoree, alla ricerca della giusta tensione, Bevignani accorda i suoi fili, come un’arpa che suona nel silenzio del vuoto prima delle cose. Sospese in un buio che quasi ci tocca, le pietre danzano, e sembrano rigiocare l’origine dell’universo, una cosmogonia di roccia e luce, radioattiva e fluorescente, vorticosa, precaria, in un totale equilibrio di forze. Scienza, arte e filosofia coesistono nello spazio del mito.

Bevignani installa le sue opere come vere e proprie irradiazioni, architetture di luce, monumenti votati ad abitare un luogo, ad occupare lo spazio vissuto dall’uomo. Quando lavora o progetta per spazi pubblici, cerca sempre di legare l’intervento architettonico alla storia del sito e della città. Non afferma qualcosa di autonomo, che quasi s’impone allo spazio, ma arricchisce il luogo che ospita l’installazione, fondendo in modo organico il progetto ad una storia preesistente.  

Ma c’è un’altra traccia da seguire per comprendere la scelta formale di Giorgio Bevignani, è da ricercare nei grandi quadri astratti che precedono l’approdo dell’artista all’installazione scultorea. Qui, dove i colori sono conflagrazioni di plasma incandescente, emergono agglomerati cromatici che già sono come pietre. 

In queste tele, è come se l’artista volesse rappresentare le illusioni percettive delle immagini postume che si vedono serrando le palpebre dopo aver fissato il sole. L’accecamento diventa, come succedeva per Turner, il tramite di una metavisione che permette di vedere la realtà delle cose. Ma se nel pittore inglese essa mostrava il divino presente nel creato, in Bevignani diviene lo strumento attraverso cui si palesa la realtà sostanziale del mondo.

Potremmo quasi qualificare l’opera di Giorgio Bevignani come di scultura atomista. Essendo noi stessi e il mondo in cui ci muoviamo fatti di atomi e vuoto, il suo intento è quello di trasmetterci la verità dell’immagine (dentro la materia) attraverso la parcellizzazione quasi puntinista di una pennellata nello spazio.  La scomposizione particellare che pratica nei suoi lavori risponde dunque alla sua necessità di verità rispetto alla natura delle cose.

Nei lavori più recenti, lo sguardo di Bevignani, che prima perforava il cielo verso le altezze più impensabili dell’universo, adesso si tuffa nel suo riflesso, nelle profondità di oceani esotici. 

In questo nuovo percorso, l’artista prende per mano la sua Medusa immaginaria (che diversamente dal mito, segue Poseidone in fondo al mare), e con lei discende in fosse oceaniche sconosciute. Bevignani viaggia, respira l’acqua salata che gli entra nei polmoni, a piedi scalzi sul fondale basaltico e tra i bollori acidi di fessure magmatiche raccoglie strane forme di vita, forme mai viste. Consistenze inesplorate.

Bisogna però resistere alla tentazione di ricondurre e ridurre a tutti i costi queste opere a forme e immagini a noi più familiari, come quelle di una strana e lontana barriera corallina. Si tratta piuttosto del frutto di una convergenza evolutiva, in cui sì il risultato formale è simile, ma nel quale sia i presupposti concettuali che artistici sono diversi. La verosimiglianza, la mimesis, non è in alcun modo il fine di Bevignani.

Questi coralli quasi alieni e questi invertebrati elementari diventano non i soggetti, ma quasi il pretesto formale di una serie di opere in realtà tutte votate alla ricerca di un’esperienza sinestetica tra tatto e vista. Guardando i loro colori vivissimi, la loro materialità e quella loro conformazione inspiegabilmente sensuale, già pregustiamo il momento del tocco. La mano scorre fra le insenature, sfiora le punte morbidissime e delicate di tutti i villi, stringe la base spugnosa che risponde alla nostra pressione. 

Le ultime sculture di Bevignani fondono in un unico brivido il tatto e la vista, collegano senza filtri l’occhio e la mano, in modo che ci sembra non tanto di toccare un oggetto, ma direttamente il suo colore; come se potessimo accarezzare quel dato rosso di cuore e non di sangue, quel blu di brillii profondi, quel rosa di chiaro mattino. 

In questo corpus di opere, è interessante notare come in realtà non ci sia una vera rottura rispetto ai lavori precedenti, si tratta piuttosto di un salto che poggia su basi ben consolidate nel tempo e nell’esperienza. Innanzitutto nel colore ritroviamo i suoi rossi e i suoi blu, intimi e domati e la modularità non è lasciata da parte. Infatti, se nelle installazioni passate i moduli erano sospesi nel vuoto a creare disegni nello spazio, ora questi si agglomerano, si attirano e si addensano, fino a creare un unico ammasso. La volontà di dare forma alla luce si traduce, in questo nuovo linguaggio, in necessità di dare corpo al colore.

A ben pensare, l’origine della convergenza formale che caratterizza queste opere si può trovare nel modo in cui queste sono costruite, generate. 

L’artista lavora come il corallo, minuto e fragile in balia delle correnti nemiche; tenta di costruirsi, di farsi, immobile si dibatte per esistere, e infine, si compie. Nella quietudine del mare, diventa grotta, rifugio e madre accogliente di vite ed esistenze altrimenti impossibili.

Allo stesso modo le opere di Giorgio Bevignani sono stratificazioni, concrezioni di colore viscoso che, sedimento dopo sedimento, si seccano e diventano baia e porto sicuro che ospita nuovo colore. È la loro stessa realizzazione che ci permette di comprendere l’essenza di queste sculture, nate da attese e insicurezze, pause, riprese, abbondoni, nuovi inizi. Silenzi.

Nella loro costruzione l’artista fa esperienza del vivere nel tempo. Come se entrasse in uno stato di meditazione durante la creazione di un mandala. In un gesto minuzioso reiterato, Bevignani sembra acquistare la coscienza del suo esistere, forse solo per un attimo, in un lampo di colore che poi si solidifica. 

Giorgio Bevignani crea una sua Natura, sospende distillati di stati emotivi in spazi che richiamano intimi silenzi di riflessione. Ci isoliamo in quelle forme che ci hanno catturato, lasciando il pensiero libero fino alle profondità del cosmo. E di noi stessi.

