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Vito Boggeri: dramma ed ironia come progetto. (di Marisa Vescovo)

Credo che ogni atto del guardare è - non solo, non esclusivamente, ma in ogni caso 
anche - una lettura: senza l’inquadramento dei segni in catene sintattiche che risuonano sullo 
sfondo  di  una  cornice  di  riferimento,  infatti  un’immagine  non  può  diventare  significativa. 
L’accettazione di questo importante principio, cioè la consapevolezza di questo atto di lettura e del 
ruolo svolto da questi fattori  ci aiuta ad affrontare la difficoltà di trovarci di fronte al particolare 
immaginario che ci circonda e che sembra imporre la sua prospettiva su di noi. Vito Boggeri è 
cosciente di portare sulla tela un immaginario visivo elementare per trascrivere meglio il profondo 
del  suo “io”.  Si  tratta  dunque di  un “viaggio”  negli  archetipi  che incontriamo ogni  giorno.  Alla 
tecnologia dominante Boggeri oppone un linguaggio aspro, ma poetico, capace di suggerire sia le 
paure di un passato ancestrale sia le apparizioni incomparabili di un mondo talora fiabesco. Nelle 
opere  di  Boggeri  l’idea generante preme attraverso le  immagini,  trafigge l’occhio  e arriva  alla 
mente. La trasformazione si compie attraverso diversi tipi di “scrittura” usa il nero, o il pennello 
saturo di  colore,  per decifrare una topografia onirica che permetta un viaggio fantastico,  il  cui 
cammino si svolge per enigmi e misteri. Nell’itinerario dell’artista ciò significa avere la testa nel 
flusso di un’energia indistinta, a volte minacciosa, che piega sotto il suo peso i corpi e le cose. Si 
tratta sempre di figure visionarie, focolai di umori e di incubi, volendo simboleggiare la minaccia o 
la gioia di un “altrove”. Tutto ciò non impedisce che Boggeri si mostri disponibile ad accogliere 
diverse indicazioni  linguistiche,  fondendole  in  un  discorso unitario  che  poggia  su  una  matrice 
culturale vagamente romantica e simbolista, aperta a estrarre da fonti divergenti il  filo rosso di 
un’esperienza  profondamente  radicata.  Infatti  l’immersione  nel  caos  o  nella  memoria  storica 
avviene  anche  attraverso  il  colore  dei  “fauves”,  ma  soprattutto  per  una  riconsiderazione  di 
quell’espressionismo astratto  o  figurativo  che trova il  suo  nucleo più  profondo  nel  ritorno alle 
origini, nell’espressione violenta degli istinti profondi. Le deformazioni prospettiche delle forme, in 
virtù  dell’impianto  complessivo  del  quadro,  cessano  di  essere  visibili  per  se  stesse,  e 
contribuiscono  soltanto  a  dare  l’impressione  di  un  ordine  nascente,  di  qualcosa  che  sta 
comparendo e coagulandosi sotto i nostri occhi. Il mondo viene reso così nella sua densità, poiché 
esso è un organismo di colori, attraverso i quali i contorni, le curve, le forme si dispongono come 
linee  di  forza,  e  la  dimensione  spaziale  si  costruisce  vibrando.  Guardando  queste  tele  la 
psicologia, e, perché no anche la sociologia, ci conducono verso un senso e un essere polimorfici, 
vitalizzanti i nostri orizzonti esplosi, ci conducono verso una ricerca di nuovi modelli e “centri di 
valore” che rivendicano un potere autonomo, e magari una tensione “profetica”.  Lo sguardo al 
passato  e  alla  sua  iconografia  stratificata,  diventa  una  delle  poche  ricette  utili  a  procedere: 
patrimonio inesauribile di temi, di metafore, di racconti a cui attingere. Alludiamo a quadri come 



“Bandiere e trappole”, “Il coniglio nero”, “L’amico di Vincent”, “Il suono dell’Angelo”, “Omaggio a 
Pellizza da Volpedo”. La tradizione, merce socialmente poco utile, e perciò messa in “scatola”, per 
riottenere udienza, cioè valore di scambio, deve contare sulla durata di un viaggio attraverso la 
guerra del presente. Per Boggeri non si tratta del dissotterramento di un oggetto fossile, che può 
essere simulato, ma come re-invenzione, ri-fondazione, di una disciplina spiazzata, costretta ad 
autoanalizzarsi  e a scoprirsi  nuovi bisogni metodologici.  Ciò che si  afferma con questa pittura 
(catarsi, paradiso perduto?) è un senso di sradicamento, di solitudine, una frattura con la propria 
storia - “Reperti”, “Il ritorno del figliolo prodigo”, “Quintetto” , “K.O” , “Incontro” - tanto più struggente 
e profonda per questi protagonisti di lotte artistiche spesso deluse. Si sente aspra la nostalgia di 
una verità capace di imprimere un’unità di valori alle “differenze”, ma è proprio questa nostalgia 
sprezzante di  orpelli  stilistici  e di  illusioni  ideologiche a denunciare il  nostro odierno naufragio. 
Tuttavia è altrettanto importante additare ironicamente l’impossibilità di questa nostalgia, che in 
una società artefatta e mediatica, rimane autentica soltanto finché sa di non avere un oggetto reale 
da  perseguire,  come  la  struggente  e  impossibile  nostalgia  dell’infanzia.  La  storia  che  invade 
l’artista  lo  attraversa,  lo  taglia  diagonalmente,  e  in  questo  percorso  obliquo  i  significati  si 
deformano, si comprimono, si scompongono come accade al cinema quando fissiamo lo schermo 
da pochi metri. In questi lavori “vediamo” che il colore sta prima o in mezzo al movimento e alla 
forma, è un medium che si oppone allo sfolgorio delle luci artificiali della vita, esso non viene dopo 
la forma, né è un “effetto” del movimento, ma trascina la forma e il movimento, mettendosi contro 
una “cromofobia” dichiarata tipica di questi anni. Naturalmente tutto ciò talora non è esente dalla 
tentazione di “kitsch” considerato da taluni detrattori modello volgare e insieme attraente , quanto 
di facile consumo, ma come faceva notare Broch, in nessun tipo di arte si può operare senza “una 
goccia di effetto”, vale a dire senza una goccia di kitsch, che deve essere considerato al di là del 
suo lato buffo uno stimolo critico, veicolo di un humour troppe volte rimosso. L’altra faccia delle 
opere di Boggeri è l’ironia, che non è mai vacuamente ottimista, infatti chi scambia la tragica farsa 
della vita per un ragionevole e rassicurante dramma a lieto fine non sa sorridere, ma è un solo un 
oggetto del comico come i beffati e gli ingannati nelle  pochades. L’humour astratto, surreale, di 
Boggeri  sottolinea  l’inadeguatezza  dell’uomo  moderno  a  convivere  con  l’odierna  società  dello 
spettacolo, ma questa inadeguatezza è anche la sua verità, perché non presume di individuare il 
filo degli eventi e di guidarlo, e ancora meno di controllarlo (“Scatole”, “Il cammino della luce”, 
“Copriletto”,  “L’uomo della fornace”,  “Un pezzo di  torta”,  “Nubi nere”  ).  L’artista porta sulla tela 
immagini implacabili, ma anche cariche di tenerezza. La sua ironia è dunque il quotidiano che fa 
uno sgambetto al “bello”. È l’immediatezza delle cose, o delle figure, che corregge il pathos dello 
spirito e la durezza del contegno, parlando attraverso aforismi concettuali e figurali.

Doppio senso. Un quadro ha il tempo dentro di sé. (di Maria Luisa Caffarelli)

La prima mostra di Vito Boggeri a Serravalle Scrivia. Il posto dove è nato e dove 
abita - ma ci sono anche Roncoli e Sanremo. Che dopo tanti anni di lavoro e pittura si sia deciso a 
correre il rischio di calarsi nel ruolo dell'enfant du pays non è solo per l'allontanarsi del rischio 
anagrafico, per lui che non sembra risentire troppo degli anni che sono, quanto perché - credo - un 
paese ci  vuole,  anche quando non ne sei  veramente mai  andato via,  per parafrasare Cesare 
Pavese. Il ritorno a origini mai, neppure prima, veramente rinnegate, anche negli anni americani, 
come pure nei lunghi periodi della villeggiatura scaldata dal sole della Liguria, ha il sapore di un 
rinsaldamento affettivo più che di un’operazione nostalgia. Forse Boggeri si è fatto persuaso di un 
dato: che qui tutti si siano dimenticati di quando lui, nella seconda metà degli anni '70, questo 
paese aveva in mente di sotterrarlo sotto la sabbia. Ma si era in clima concettuale quindi dal dire, 
anzi dal progettare al fare… Tutti, o, per meglio dire, almeno quanti all’epoca ne erano informati; e 
non dovevano essere poi un numero esorbitante, considerando che le cronache non registrano 
movimenti  d’opinione  sulla  stampa  locale,  voci  scandalizzate  per  la  “cancellazione  del  valori 
morali” prodotta dell’arte contemporanea. Eppure per i tempi e per il luogo si trattava di una scelta 
espressiva  con  un  forte  valore  destabilizzante,  che  azzerava  secoli  di  rappresentazione  e 
utilizzava la sabbia in modo non propriamente artistico. La sabbia, da lui impiegata in maniera già 
inusuale,  colorata e incollata su opere da parete riferibili  all'Arte Povera  presentate  nel  1973, 
diventava il medium per una serie di interventi di tipo performativo. Ma al di là del significato storico 
critico di quella fase creativa, il progetto degli insabbiamenti ha una dimensione di prefigurazione 
sociologica e, a riguardarlo a distanza di decenni, ha il senso e la forza di un messaggio lanciato 



nel mare dentro una bottiglia, che coniugando dadaismo, concettuale e land art fanno pensare a 
Christo e a Richard Long. E anche a Lawrence Weiner. In chiave visionaria, come è nel DNA di 
Boggeri. Non è stata però la sabbia a sommergere il suo paese, bensì l'invasione pulviscolare dei 
visitatori del grande villaggio globale del commercio, un assedio virtuoso e un terremoto allargato, 
paragonabile  nella  sua  visione  “apocalittica  disintegrata”  solo  a  un’eruzione  del  mitico  monte 
Tobbio.  Ma il  monte  Tobbio  non è  un vulcano e la  montagna per  Boggeri  è  un topos troppo 
importante  per  attribuirle  un  ruolo  distruttivo.  La  montagna  è  il  luogo  dell'incatenamento  e 
dell'incanto, un'icona spaziale e un paradigma mentale che porta in sé l'idea della salita e della 
discesa, della vetta e dell'abisso, dell'accumulo e della deriva. È la soluzione alla continuità e 
l'onda emozionale che fa da controcanto alla noia. Non a caso è il luogo in cui “avvengono” molti 
dei suoi dipinti  degli  anni ultimi,  le sue pitture su cartone in cui lui dice di mettere in scena la 
“volontà di confrontarmi con la banalità, con la ripetitività e la noia del quotidiano”. La montagna è 
quella di un recentissimo lavoro dal titolo Il tavoliere in cui le alture fuoriescono da un tavolo. Gioco 
di immagini e di parole, ennesima prova di quel gusto del paradosso visivo e verbale di cui sono 
intrise tutte le sue opere. Il banale è tutt'altro che trascurabile: come l'ordinario spesso serve da 
involucro per qualcos'altro, la banalità è un giacimento ricco, basta saper scegliere gli oggetti della 
raffigurazione  e  stabilirne  l'assemblaggio.  A creare  un  effetto  perturbante  l'artista  è  maestro, 
prende un oggetto  familiare,  anche convenzionale  -  patate,  sassi,  letti,  sedie,  pipe....  ,  -  e  fa 
qualcosa per renderlo sospetto, inesplicabilmente strano. Si crea così un leggero stato d'ansia 
circa la sua natura. Se poi di quell'oggetto - animato o inanimato - se ne prende solo una parte - le 
gambe per il corpo, un occhio o un braccio legato alle gambe - metonimia, forse - l'enigma si rivela 
in tutta la sua ambiguità: non è necessario distorcere la realtà per inventarne una nuova. Viene in 
mente la celebre definizione di Alfred Hitchock: la suspense si crea quando chi guarda possiede 
tutti  gli  elementi  di  interpretazione  di  ciò  che  vede,  sente  che  qualcosa  c'è  sotto  e  sta  per 
accadere,  ma non sa che cosa sia.  Niente di  surreale quindi,  né di  onirico,  basta guardare e 
ascoltare  attorno e dentro.  E Boggeri  lo  sa  fare con occhio  e orecchio  pieni  di  disincanto,  di 
un'ironia che non corrode ma immalinconisce. Boggeri non è un eclettico. Il dipinto si conferma, 
non diversamente dalle opere autoreferenziali degli anni '70, come l'approdo di una peregrinazione 
mentale.  Una peregrinazione guidata da un impegno tanto più fattuale e apodittico un tempo, 
quanto meno concretizzato in un fare artistico sostanziale, tanto più ondivago ed emotivamente 
infiltrato da tentazioni narrative oggi. Una pittura dell'esilio, un'arte che recupera al suo interno la 
teatralità che un tempo aveva disperso nel mondo, trasformando il sociale in antropologico. Nei 
lavori esposti in questa rassegna emerge ancora una volta quella che mi appare in ogni tempo la 
chiave di volta del suo modus operandi, via via piegata al divenire dei tempi: la scelta stratificata di 
trattare la realtà come una “categoria del discorso”, mettendo in atto tutti quegli artifici retorici sul 
piano della forma - eppure fortemente, visceralmente antiretorici sul piano dei contenuti - che solo 
“la  realtà  come  discorso  sulla  realtà”  consente  di  attivare.  Come  se  un'alienazione  profonda 
segnasse il suo rapporto con le immagini del mondo e lui ne producesse di proprie, traducendo e 
interpretando quel sistema di segni che la realtà ci rimanda, stabilendo tra loro interconnessioni 
derivate da due diversi codici: uno oggettivo ma inafferrabile, l'altro soggettivo e intuitivo, quindi 
non riproducibile. Manca in altre parole un riferimento sicuro, monodirezionale perché tutto fluttua 
tra origine e trasformazione, tra un due sistemi di segni, interiore ed esteriore, sentito ed esperito. 
Se nel periodo della sabbia l'oggetto era spostato in una dimensione strettamente mentale, anzi 
tanto  più  mentale  quanto  in  apparenza  esorbitante  era  la  sua  fisicità,  oggi  il  transfert  è  più 
mediatamente  visivo  e  linguistico.  “L'idea  diventa  una  macchina  che  crea  l'arte”  scriveva  Sol 
LeWitt.  E la mano continua a rispondere all'idea che viene geneticamente, cronologicamente e 
ideologicamente prima. Del suo primato l'idea reca traccia nei titoli che nell'apparente tautologia 
sono spesso un ulteriore tassello nel climax narrativo, sono come le vernici industriali che nulla 
concedono  alla  trasparenza,  come  i  supporti  poveri  da  “artista  di  strada”  un  segno  di 
riconoscimento  inconfondibile,  la  cifra  personale  del  suo  dipingere.  Dalla  pittura  Boggeri  si  è 
allontanato per poi tornarvi, portando con sé una non comune tensione conoscitiva acquisita negli 
anni della non pittura. “Posso dipingere perché il concettuale l'ho già fatto tanti anni fa”.
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