“SHE”
Giulio Iurissevich

(Personale, Spazio Bevaqua Panigai, giugno 2011,  Treviso)
Ridondanze e artifici, schematismi minimali, collettive liturgie di ribellione, arte che si emancipa da se stessa… il proscenio contemporaneo è affollato e generoso. Le nuove suggestioni di un’estetica senza passaporto circola liberamente  per la città, tra  gli angusti spazi della socialità forzata, alla continua ricerca di senso tra oblio e illusione.

Colate di china multicolor si alternano all’austera eleganza del bianco e nero nelle opere di Giulio Iurissevich, senza paura di confondersi al sudore della calca in movimento. Contaminando come pioggia acida i grigi simulacri metropolitani, le sue prospettive tagliano a raggiera sclerotiche arterie di collegamento in sospensione tra bisogni e aspirazioni. Quello di Giulio è il moto di diaframma di una potenza espressiva che si carica prima dello scatto. 

Dal delirio di una civiltà in decadenza, un misto di intimità silente e rumorosa partecipazione. La contraddittoria tensione di chi cerca la quiete ma non rinuncia al mondo. Iurissevich individua il suo medium in un nuovo femminino, specchio della contemporaneità e pronipote dell’ancestrale desiderio di ritorno al ventre materno. Alla ricerca di una donna in carne ed ossa, riesce a inserire la sua copia fotostatica in un immaginario ideale. She è nell’eternità del mondo. Distante quanto basta per non apparire irraggiungibile, dura e fragile come la verità.

Il colore riga lo spazio nudo della tavola, come trame di lacrime nell’immediatezza del dolore. Sfogo e superamento di una fragilità, fino all’istante successivo, fino ad un nuovo lavoro, quando tutto è già finito e tutto può ricominciare.

Iurissevich spezza con la punta delle sue mine l’apparente ordine di una modernità affamata di successo e denuncia, chiamandole per nome, le immagini fittizie che adoriamo della realtà, fino a  ricongiungere gli estremi che generano esistenza. Così l’unione sensuale delle differenze si fa unicità e poi soggetto. Una cifra stilistica dunque che scompone e frammenta per mettere a nudo i dettagli di un mondo che tende a scomparire nella mistificazione. 

Ma Lei dov’è? La cerchiamo nel vagone di una metro affollata, la troviamo nei motivi della ostinata creatività di un’artista che attraverso lo spazio grafico, placa la nostalgia della perdita più grande.

E ricominciamo con lui all’ombra di intricate geometrie arboree, come nel tratto deciso che folgora l’istante, liberandolo dal tedio di un ciclico ripetersi. Così Lei vive in mezzo a noi, senza negarsi nulla, il proprio piacere, come l’antico potere di ferire abbandonandoci, nella vittoria di un mondo forse già sconfitto.

Fuorviante dunque definire Iurissevich artista trasgressivo, laddove la trasgressione è ormai soltanto l’altra faccia del conformismo, occasione perduta di libertà virtuale. Il senso della sua produzione va piuttosto nella direzione di una rottura consapevole di canoni presi a prestito da un’arte che si dice contemporanea pur celebrando un  passato che è già morto. Raccolti i pezzi di un’esistenza sempre in bilico tra spigolosi recinti  e flusso di libertà, Iurissevich non nasconde nulla di sé. Una dimensione estetica la sua ricostruita a partire da fotogrammi di sogno illuminati a giorno dalla forza del figurativo e sospesi al filo di una ragnatela.

The flow

Giulio Iurissevich
The flow @ Supperclub, 2010 (Amsterdam)
 In un mondo avvelenato dai sofisticati imperativi delle merci, viviamo ripudiando la nostra natura, ripudiando i nostri simili, ripudiando noi stessi. Spiriti inquieti, figli di un sole invisibile, vagano per le trame di un sogno, alla ricerca della verità, senza mai afferrarla. Nel flusso tutto scorre. Il pensiero è ostaggio di regole distruttive, ma l’inconscio grida forte dentro te che non ascolti. E' l'ora del tramonto. La luce si accende di fuoco per danzare con le ombre. Un altro giorno finisce. Nel flusso il tempo scorre.

Cerchi te stesso, ma riflessa allo specchio solo l’immagine di un dio bifronte. 

Quale dei due? Chi sei veramente?

Always the son of a trained monkey. Jungle your unconscious!

Cala il buio. Eserciti di primati al soldo del progresso vivono sospesi ai tralicci urbani. La paura di cadere li paralizza. Nella maschera dell’altro un fragile alibi per non guardare giù.

Sotto di loro il flusso scorre.

Abbandona la tua liana! Non ti salverà dal vuoto dell’identità che hai scelto.

Strategia, fatale Errore: distinguerti per vincere. Menzogna in cambio di verità. Servitù contro libertà. Ti è stato detto: “Codifica la differenza, sarà la tua merce di scambio”! Sei in vendita. 

Intanto il flusso scorre inarrestabile come fiume in piena. 

Da che parte stai della riva? 

Ti è stato detto: “Se ci credi puoi controllare il mondo”, ma sotto quel controllo ci sei tu che vivi recluso in gabbie virtuali. Pixels proiettati sulla vetrina di un’esistenza celebrata pompano il tuo Ego che sa di veleno. Il patto sociale è stretto. In gioco c’è il successo. 

Adoratori di un dio che promette immortalità in cambio di alienazione, gli spettatori si credono attori sul palcoscenico del mondo, recitando all’infinito lo stesso copione. In premio la Civiltà. La più grande menzogna!

Ehi tu? Come stai? 

Ti hanno visto per le strade indossare mille volti. 

Chi sei veramente? 

Sarai “unico” solo cessando di aver paura. Getta via la maschera, perché il flusso scorre indifferente agli sforzi che fai per emergere.

Fitte trame d’orgoglio e vanità travestono il vuoto mentre sei risucchiato nel fondo sabbioso delle convenienze sociali. Stai sprofondando!

L’hai fatto. Hai deciso di mentire ai tuoi simili. Hai mentito a té stesso, ma in te la scimmia urla e si dimena per non morire. Ascoltala!

E’ la tua stessa voce che scuote le catene, lacerando le grasse maglie delle regole che ti sei cucito addosso per essere accettato. La via di fuga non è scritta nelle mappe. Strappa tutto e rimettiti a pensare. 

Flusso è la voce della terra. 

Flusso è il ventre che ti ha generato.

Flusso è il sangue che ti scorre nelle vene.

Torna in te! Non sei solo.

La pioggia si nasconde tra milioni di granelli di sabbia, ma non svanisce. Popola l'oceano e spezza i deserti.

La città? Solo il sogno della vanità che si oppone al flusso. Nessun essere è immortale, ma nessuna morte in ciò che scorre.

The flow is what ends and begins again as we decide how to live!

The shadows of the soul

Luigi Guarino
Personale, Palazzo Venezia, 2012 Napoli (
Come raccontare la complessità delle emozioni e le contraddizioni di un Oggi tanto compromesso? Luigi Guarino lo fa con una “Personale” sintesi tra segno grafico e scultura, tra lucida rinuncia all’eccesso dell’informale, e allucinazioni di ceramica, verso la materializzazione di “UFO” avvistati da Terra, ombre o tracce di nuove possibilità dell’esistenza. Le sue sculture antropomorfe, attraversate dai binari della metropoli, hanno la dignità di reperti: pietrificazione di nature organiche estinte per sempre. I sorrisi sardonici diventano geometriche fessure partorienti, immagini satellitari del nostro subconscio. Rappresentazioni allegoriche o nuove maschere da indossare per sopravvivere alla contemporaneità?

Nessuna denuncia esplicita, ma il coraggio di una resistenza stoica. Nessun argine nel quadro, né ostacoli apparenti all’ottica di primo piano delle Sue tele. Sono OMBRE dell’ANIMA. Soggetti unici e bifronti. Teste senza corpo, volti femminili e maschili restano nudi nella testimonianza di un vissuto. I paradigmi prediletti di Guarino aprono Stargate tra due mondi: la bocca racchiude e trattiene, gli occhi trasparenti fessurano emozioni e ricordi, spalancandosi e chiudendosi in una sequenza voluta di veglia e sogno. L’uno davanti all’altra o assolute protagoniste, le Sue ombre si tingono dei colori pallidi dell’alba di un RISVEGLIO.

Nell’assenza di punti di riferimento, l’anima trova da sé una via di fuga allo smarrimento, aggirando i posti di blocco dell’autocontrollo. Una produzione artistica di tele pensanti e sculture intagliate nel burro. Le maschere acquistano autonomia, trasudano lacrime, si purificano, mentre il vuoto tra soggetti diventa meta-luogo di coscienza collettiva, discarica di “residui” impastati di colore. E tutto nella Sua opera, di materia e di segno, reinterpreta l’arte nera, dai cromatismi di un’Africa ancestrale - polveri impalpabili, l’ocra della savana, labbra carnose - alle forme argillose di un “primitivismo mai superato”, tra evocazione e desiderio.

Con solchi di crostosa terra, la pittura di Luigi Guarino drammatizza l’eleganza dei lineamenti. L’artista è un contemporaneo che non insegue a tutti i costi la realtà, ma una dimensione grafico-concettuale che restituisca totalità al particolare e una memoria al presente. Emancipandosi dalla ricerca espressiva della mimica, opta per un figurativo più astratto che va nella direzione del segno. E’ l’emozione visiva il filo conduttore di questa esposizione. 

Artista pulito, coraggioso, emozionale, Guarino punta tutto su “internità” e solitudini, sulla fotografia di un mondo intimo pieno di eloquenti silenzi, ma non manca di stupire con citazioni e raffinate soluzioni Gestaltiche: proiezioni di memoria, consapevoli allucinazioni, lucide rappresentazioni dell’inconciliabilità contemporanea delle esistenze.    

La purezza di questa cifra stilistica è leggibile anche attraverso il linguaggio cinematografico delle inquadrature, uno story-board nel quale identificarci o dal quale prendere le distanze. Guarino mette in scena smarrimento, incontri, abbandoni, convivenze solidali, quando non disincanto, indifferenza, paure…una vasta gamma di possibilità dell’anima. I trittici triplicano e amplificano l’angolatura, il suo punto di vista. Un comune denominatore: l’aura che circonda i soggetti. L’effetto più originale è quello di un purgatorio pittorico nel quale l’artista non giudica, né assolve. Osserva a sua volta, in cerca di redenzione. 

Bidimensione esterno/interno. Nell’epoca del 3D, Luigi Guarino aggiunge profondità alla pellicola, con la scelta di sfondi acrilici per soggetti a olio, quasi a rimarcare la dualità dello spazio, attraversato da una rete liquida di liberazione delle energie. Peculiarità tecnica di quasi tutte le sue tele, compromesso surreale tra realtà e finzione. Perciò i suoi dipinti dell’anima diventano rappresentazioni di “ombre” …l’anima è invisibile, ma Guarino la dipinge con la veste acquosa delle lacrime. Una lirica, si direbbe, quasi religiosa nei flussi ascensionali del pianto, come nelle propensioni orizzontali tra un soggetto e l’altro, in una vicinanza compassionevole tra ombre. Shadows dance among us. The shadows are us. Non accendiamo la Luce!
 
 PEOPLE LOST, Luigi Guarino, Edizioni Daphne Museum, 2012.
