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Dopo la mostra “Ateliers dei Monti Martani” (aprile-maggio 2015), la prima 
dedicata a celebri artisti operanti da anni nell’area dei Martani, l’Associa-
zione presenta una esposizione delle ultime opere di piccolo formato di Lu-
igi Boille, recentemente scomparso, considerato uno dei maggiori maestri 
italiani del secondo Novecento e protagonista di una memorabile stagione 
artistica.
La proposta si deve a Claudio Verna, nell’ambito di una programmazione 
dell’attività della Stazione di Posta San Gemini, che prevede mostre perso-
nali degli artisti titolari degli “Ateliers” - Laura Barbarini, Stefano Di Stasio, 
Giuseppe Gallo, Paola Gandolfi, Robin Heidi Kennedy, Cesare Mirabella, 
Marco Tirelli e Claudio Verna – ma anche la loro segnalazione sia di giovani 
artisti sia di personalità di particolare rilievo, la cui importanza nel panora-
ma dell’arte contemporanea meriti di essere riproposta o sottolineata. 
Il programma, messo a punto dagli “Ateliers dei Monti Martani” insieme con 
l’Associazione e mirato a qualificare la Sala Culturale Stazione di Posta San 
Gemini come un centro per lo studio e la diffusione dell’arte contempora-
nea, avrà un importante séguito nel 2016 con le mostre personali di Cesare 
Mirabella e di Stefano Di Stasio.
Un amichevole ringraziamento e un sentito riconoscimento agli artisti, in-
sieme ai quali si è avviato, in piena convergenza di obiettivi, un entusiasman-
te percorso di iniziative. Ne trarrà grande vantaggio anche l’immagine di 
San Gemini come luogo della bellezza e dell’arte.

Leda Cardillo Violati				    Bruno Toscano
Presidente Associazione  Valorizzazione 		  Per il progetto 
del Patrimonio Storico San Gemini Onlus		  “Ateliers dei monti martani”

L’attività della Stazione di Posta San Gemini prosegue con un’importante 
appuntamento che porterà per la città di San Gemini una nuova esperienza 
culturale. 
L’omaggio a Luigi Boille testimonia la volontà di promuovere la cultura e 
l’espressione pittorica ai massimi livelli. Scomparso recentemente, Boille 
appartiene a quella generazione di pittori informali ingiustamente sotto-
valutati nel nostro Paese. Un artista protagonista di alcune mostre di altis-
sima qualità: basta ricordare che nel 1964 egli ha rappresentato l’Italia al 
Guggenheim International Award di New York e che, pochi anni prima, ci 
fu la partecipazione a mostre ormai mitiche come “International Festival 
Osaka-Tokyo” e “Nuove tendenze dell’arte italiana” partita dalla Rome-New 
York Art Foundation di Roma nel 1958 e poi approdata in altre sedi presti-
giose. 
Nonostante il suo grande profilo artistico, Boille non ha ottenuto in Italia gli 
adeguati riconoscimenti anche perché veniva dipinto come un’artista appar-
tato, orgoglioso, chiuso nel proprio studio a coltivare la pittura senza curarsi 
di mode e mercato. 
Poterlo ammirare a San Gemini è un successo di tutta la comunità e un par-
ticolare plauso va alla determinazione e alla facoltosa attività di ricerca di 
coloro che hanno curato l’organizzazione della mostra.

Leonardo Grimani
Sindaco di San Gemini

ASSOCIAZIONE VALORIZZAZIONE 
DEL PATRIMONIO STORICO SAN GEMINI, Onlus

“ATELIERS DEI MONTI MARTANI”
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“Pittura, soltanto pittura, la pittura più pura possibile” : in questi termini, 
nel 1973, G.C. Argan parlava del lavoro di Luigi Boille e raramente ho let-
to parole più belle e più giuste per definire la sua arte.  Come raramente 
ho conosciuto un uomo che così profondamente si  identificava con il suo 
lavoro: sapeva essere leggero e poetico ma anche forte ed esuberante come 
in alcune fasi importanti del suo percorso, fino agli ultimi anni in cui aveva 
raggiunto la padronanza assoluta di un colore scabro e purissimo.
Non si poteva non voler bene a Luigi e lo possono confermare quanti hanno 
avuto rapporti con lui: affettuoso con gli amici, di una semplicità qualche vol-
ta perfino disarmante, quando il discorso toccava la pittura diventava preciso 
come pochi, attento alle sfumature più sottili, riservato nei giudizi ma non per 
questo neutrale.
Ho ancora nella mente i racconti, velati sempre di ironia, dei suoi incontri e 
delle vicende che lo hanno visto protagonista, a Parigi come in Italia.
La sua storia pubblica ha conosciuto, già negli anni cinquanta, momenti di 
grande fulgore, anche se, forse, il suo reale valore non sempre è stato pie-
namente riconosciuto.  Ora le cose sono cambiate.  Comunque Boille ha 
goduto, questo sempre, di un bene quanto mai prezioso: il rispetto e il pre-
stigio che gli riconoscevano gli altri artisti. E questo è un dato quasi sempre 
decisivo perché scavalca il rincorrersi ciclico delle mode e pone le basi per 
un definitivo riconoscimento delle sue grandi qualità. In realtà Luigi, pur 
rinnovando continuamente il suo lavoro, è rimasto fedele alla sua natura più 
vera, animata da una tensione costante verso l’assoluto in pittura.
Non sta certo a me parlare dei risultati raggiunti, ma solo testimoniare la 
grande stima e l’affetto per un artista e un amico molto amato, un maestro.

luigi boille:
un maestro

Claudio Verna

Luigi Boille nel suo studio, 2010.
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Nell’emozionante turbinio della scène parisienne inizia l’esclusiva e corag-
giosa storia di Luigi Boille. Dal Friuli a Roma, per studiare all’Accademia e 
quindi architettura, parte negli anni Cinquanta alla volta della capitale fran-
cese. A Parigi, “città dell’arte e dell’intelletto per eccellenza”, come amò 
definirla de Chirico nei folli anni Venti, si respira, a dispetto della incalzante 
avanzata degli Stati Uniti nel sistema dell’arte contemporanea, un’atmosfera 
ancora bohémienne, il fermento della rinascita post-bellica di una metropoli 
cosmopolita e liberale. 
Nell’alchimia di un favoloso decennio parigino, ab origine Boille “si ostina a 
fare soltanto pittura” (Argan 1973), superando la conflittualità imposta dai 
termini di una più rigida formazione razionale a favore di una assoluta devo-
zione per la libera sublimazione creativa. 
Sono gli anni in cui la pregnanza dell’esistenzialismo di Sartre e il recupero 
di una dimensione introspettiva dell’individuo trovano visivamente continu-
ità nelle ricerche che da Dubuffet, Fautrier, Wols, Bryen, Michaux approda-
no all’art autre di Michel Tapié che prontamente scorge in Boille l’attitudine 
a creare “in tutta lucidità degli spazi ordinati alla potenza del mondo d’oggi” 
(Tapié, 1969). Con inedita autonomia creativa Boille declina, in un frangen-
te in cui l’espressione soggettiva ha il primato sulle logiche del raziocinio, 
la tensione al gesto libero, sciolto dalle briglie di una controllata schematiz-
zazione, con la raffinatezza di un ingegno mitigato. Nel suo articolato iter, 
tutt’altro che lineare, segnato da traiettorie sghembe e sorprendenti svolte, 
l’impeto informel si stempera in un forbito e penetrante contegno emotivo. 

luigi boille
o l’impero dei segni

Eloisa Saldari
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come per un collasso gravitazionale in fitti nuclei cromatici, saturi dell’e-
nergia diffusa della luce nelle Empatie e nelle Centralità degli anni Ottanta, 
muta successivamente, quasi per effetto di una forza centripeta, nei campi 
di segni e nelle trame, preludio dell’ultima produzione. Guardando il lavo-
ro di Boille stupisce come le tele in mostra appartengano alla fase matura 
dell’artista, ad un momento che potrebbe essere visto come crepuscolare, e 
nelle quali è intensamente vivo il germe di una brillante e mai stanca carica 
sperimentale e ideativa.
Queste pitture degli anni Duemila mostrano l’intenzionalità di una pratica 
che non è perpetua reiterazione, ma summa inesauribile di variazioni. Le 
prolifiche germinazioni hanno qui lasciato il campo a spazi essenziali, appa-
rentemente piatti, modulati sulla stratificazione di pennellate che accendono 
le tele monocrome di barlumi argentei che virano nei rosa, negli azzurri e 
in gialli aurei. Il punto di vista sembra abitare nelle profondità del verde e 
del rosso acuti, dei neri tonanti che hanno assorbito l’intero spettro della 
luce e dei bianchi increspati come specchi di una partitura di luce-colore. 
Dall’abisso della tela affiorano sospesi, nella leggerezza di uno spazio ute-
rino, tracce smagliate e guizzanti, che guidano lo sguardo ad un altrove, ad 
un oltre. In negativo o in positivo, questi fuggevoli serpeggi, che “hanno 
l’andamento sinuoso e frangiato dell’arabesco” (Argan), interrompono l’ap-
parente e reiterato silenzio del monocromo. Sono profondità illusoriamente 
mute nelle quali riecheggiano, salendo in superficie, toni e timbri cromatici 
in una corrispondenza con le sperimentali composizioni musicale di John 
Cage sul silenzio, non assoluto grado zero, ma impercettibile contrappunto 
di lievi note, suoni, echi. Boille congiunge l’incanto della materia pittorica 
ad un intimo microcosmo reso con il tocco del pennello, della mano e del 
corpo, che fa emergere “fiocchi di nebulose sfilacciate”, come li ha puntual-
mente definiti Restany. Il gesto va a significare il segno quale traslazione di 
una emozione accentrata e “annotazione” di un momento originale. È una 
“grafia organica della sensazione” (cit. in Restany,1997), una scrittura, che 
come quella giapponese, “viene a tessersi in superficie, delegata da un fondo 
che non è fondo, verso una superficie che non è più superficie” ma spazio. 
Vibranti di luce, le tracce accadono, svelano il campo in un intervallo che 
sembrerebbe fugace, possibile di cambiamento, magnetizzando lo sguardo 
in una visione che è, per usare le parole di Kandinskij, “risonanza interiore”. 
Come negli haiku, in cui la brevità della composizione poetica apre a visioni 
inaspettate, evocando stagioni, profumi e suoni e dilatando il tempo della 
percezione all’infinito. L’essenzialità e la misura delle tele di Boille degli 

Acume e fatalità creativa tessono, nelle opere, trame cromatiche che com-
pendiano la mimesi con i limiti di una rigida oggettività e la complessità di 
una istintiva vitalità.
Le concrezioni materiche delle prime tele, nelle quali il colore si raggruma 
in amalgami, aprono fratture e incavi, screpolature che effondono guizzi 
luminosi. Le sciabolate nere, rosse, blu e bianche agglutinate in depositi 
lavici, si sciolgono in sinuosi arabeschi negli olii e nelle carte, in mostra, del 
periodo parigino. I segni liberi si districano in un fondo liquido, scenario 
sine finis di un turbinio di tratti che pacifica la levità e la determinazione del 
gesto. Variate in bianchi lattei, grigi perlacei e cangianti avori mutevoli, le 
carte si animano di ritorti viluppi, ora affilati, ora ispessiti, che si moltipli-
cano, si trasformano e si assottigliano in filamentose ombre. Boille ordisce 
“barocchi” intrichi cromatici che, rifuggendo qualsivoglia “logocentrismo”, 
lambiscono i confini della carta, in una tensione vitalistica che suggerisce, 
nella materia inorganica, la presenza di una insita forza germinativa. L’im-
pulso controllato designa spazi lirici nei quali il colore disposto in accordi 
e fughe improvvise, apre zone d’ombra e si accende della impalpabile ten-
sione della luce. Nella logica di una genetica interna al quadro, i filacci cro-
matici, serpeggianti, si addensano e si diradano a comando di un progettato 
abbandono. La leggerezza dei tratti si alterna alla acutezza del colore che si 
rapprende in lingue e flutti, in screziature che preannunciano i successivi 
quadri nei quali la pittura condensa interamente la tela con motivi “mimeti-
ci” che ritmano in un continuum la superficie in concordanze e dissonanze in 
nome di una mobilità interiore. Il “cammino del segno e del colore” (Vivaldi, 
1989) si struttura in composizioni “a tutto campo” nelle quali profondità 
e superficie, alto e basso, foreground e background hanno uguale esistenza. 
Colore e luce, tempo e spazio confluiscono all’unisono in una “ripetizione 
differente” che sembra inaspettatamente anticipare il graffitismo americano 
degli anni Ottanta e quello della attuale street art in voga, riconosciuta ora 
anche dalle istituzioni dell’arte. I pattern ritorti che saturano lo spazio in 
“percorrenze” e intrighi, la pittura “pura”, squillante in toni accesi e acidi e 
l’estemporaneità meditata delle tele di Boille, ritorna oggi in una graffiante 
chiave metropolitana nelle tags e nei murales urbani americani ed europei. 
Seppur mutevole e articolata, sciolta in una libera avventura, la pittura di 
Boille è sempre rimasta fedele all’idea di uno spazio pittorico fondato sulle 
potenzialità creatrici della luce e del colore, sull’intensità del gesto armoni-
co, sull’emotività addolcita dal pensiero e sul segno quale frammento d’in-
finite possibilità di un tutto. Il tratto, discreto di significato, che si addensa 
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ultimi anni, è cifra della capacità di animare con un soffio il recondito di 
chi le contempla, aprendo, come nei versi giapponesi, uno spazio percet-
tivo eccezionale. La moltiplicazione delle tele non è mera reiterazione ma 
frammentazione di un tutto scomposto in singole parti, variazioni di una 
“emozione concentrata” custode di un respiro cosmico.
Fare arte per Boille non è mai stato un atto radicale, ma amore, tout court, 
per la pittura in sé, pura e universale, tesa a una dimensione meditativa della 
non-figurazione a esortazione di una intima narrazione interiore. In questa 
misura dell’assoluto, cifra stilistica del percorso pieno e fecondo di Boille, 
risiede l’odierna modernità della sua arte soprattutto in questo particolare 
momento storico. La grazia della sua pittura temperata dalla potenza del co-
lore e della luce, svincolata dalla “rabbia” viscerale dell’azione incontrollata 
che seppellisce la tela in un groviglio ossessivo come vogliono certe tenden-
ze americane, è quel che rende Boille un artista “del e nel momento”. La lu-
cida sobrietà dei suoi quadri scevri della voluttuosa ossessione di una pittura 
di pancia, aleggia oggi in una certa arte, e propriamente, in un tipo di pittura 
più meditata e vernacolare, italiana ed europea. Da Luigi Boille si dipana il 
file rouge di una rinnovata magniloquenza della pittura, che non è ridondanza 
o verbosità dell’assunto, ma spazio intuitivo, comprensivo dell’esperienza 
di vita. Il canone essenziale delle tele di Boille e i modi misurati dell’artista 
nei confronti del mondo dell’arte, sono la chiave di volta nella attuale “era 
dell’eccesso”. In questa società performativa e da “reality”, in costante presa 
diretta, in cui il must della comunicazione è la produzione, la pittura di Boille 
si inserisce in quel clima artistico che oggi cerca di restituire un forte senso 
di appartenenza al tempo e al mondo in cui viviamo. Lontana dai gusti sa-
lottieri e sciolta dai vincoli del mercato, la potenza della pittura di Boille sta 
in quel celato legame con il reale che, come ha scritto Hal Foster, “scuote la 
soggettività, la espone, la mette a rischio, ma anche la risveglia e la dinamiz-
za, (…) che segna il punto di passaggio dalla contemplazione al contatto”.

Luigi Boille nel suo studio, 1977.
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Richiamo del silenzio

2006
Olio su tela
cm 70 x 50
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Stromboli

2001
Olio su tela
cm 100 x 80
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La ruota del futuro

2010
Olio su legno
ø cm 25

24



27
—

3 – 4 – 2014

2014
Olio su tela
cm 50 x 50

26



29
—

Sospese note

2007
Olio su tela
cm 50 x 40
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linea

2007
Olio su tela
cm 50 x 40
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Poesie persiane

2000
Olio su tela
cm 50 x 40
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frame

2007
Olio su tela
cm 40 x 40
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Armonie in nero

2007
Olio su tela
cm 40 x 30
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Passaggi

2005
Olio su tela
cm 40 x 40
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Racconti

2004
Olio su tela
cm 40 x 30
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Sottili percezioni

2009
Olio su tela
cm 40 x 30
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SENZA TITOLO

2006
Tempera su carta
cm 38 x 30
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SENZA TITOLO

2007
Tempera su carta uso mano
cm 38 x 28
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SENZA TITOLO

1996
Tempera su carta
cm 50 x 35
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SENZA TITOLO

1958
Tempera su carta
cm 50 x 65
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SENZA TITOLO

1958
Tempera su carta
cm 65 x 50
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SENZA TITOLO

1958
Tempera su carta
cm 65 x 50
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Nato a Pordenone nel 1926, studia a Roma, si diploma all’Accademia di 
Belle Arti (1949) e si laurea in Architettura (1950) anno in cui si stabilisce 
a Parigi. Con le prime mostre alle gallerie Facchetti e Durand (1954 – 55), 
si afferma nel gruppo della Jeune Ecole de Paris, esponendo poi in Italia nelle 
gallerie di Carlo Cardazzo di Roma e Milano. Nel ’58 Michel Tapié lo inse-
risce nell’equipe della Galleria Stadler e in numerose manifestazioni mon-
diali, come L’international Festival Osaka-Tokio con il gruppo Gutai. Nel 1964 
rappresenta l’Italia con Fontana, Capogrossi e Castellani alla Guggenheim In-
ternational Award di New York. Espone alla Biennale di Venezia nel 1966 e si 
trasferisce a Roma.
Alcune importanti personali nelle gallerie: Stadler, Parigi (1960-67-69), 
Naviglio, Milano e Editalia, Roma (1974), Parametro, Roma (1977), Grafica 
dei Greci, Roma (1979), Galleria Spatia, Bolzano (1980), Palazzo dei Dia-
manti, Ferrara (antologica-1984), Giulia, Roma (1986), Roubaud, Monaco 
di Baviera (1991), L’Isola, Roma (1993), Studio Simonis e Stadler, Parigi 
(1997), Edieuropa, Roma (1998), Marchetti, Roma (1999-2001), Studio 
Gariboldi e Spaziotemporaneo, Milano (2001), Marchetti e Il Bulino, Roma 
(2002), “Arte e Pensieri”, Roma (duali con Pace: 2002, con Perilli: 2005, 
con Lorenzetti:2006), Il Salice, Locarno (2005) e Marchetti (2009-2011-
2012), Spaziotemporaneo, Milano e Il Triangolo nero, Alessandria (2014).
Tra le collettive più recenti: L’Informale in Italia, Galleria d’Arte Moderna, Bo-
logna (1982), Geografie oltre l’Informale, Permanente di Milano (1987), Tapié 
et l’art informel, Galerie 16, Parigi (1989), L’Ecole de Paris 1945-1975, Palais 
de l’Unesco, Parigi, Segno e segno, a cura di A. Pinelli, Biblioteca Casanaten-
se, Roma (1996), Tapié un art autre, Galleria Civica d’Arte Moderna, Torino 
e Espace d’Art Moderne et Contemporain de Toulouse et Midi-Pyrénées, 
Tolosa (1997), Cinque Maestri dell’astrattismo italiano del dopoguerra: Boille, Bo-
nalumi, Castellani, Pace, Perilli, a cura di C. Strinati, Galleria Civica d’Arte 

luigi boille
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Contemporanea, Termoli (2003), Omaggio a Vlado Gotovac, Galleria Klovicevi 
dvori, Zagabria, Nel segno dell’amicizia Boille Lorenzetti Uncini Verna, Galleria 
Edieuropa, Roma (2004), Percorsi dell’astrazione: Mannucci, Boille, Pace, San-
toro, a cura di Stefano Gallo, Villa Mondragone, Università degli Studi di 
Roma Tor Vergata, Nel segno della materia. Pittura informale europea e americana, 
a cura di Silvia Pegoraro, Palazzo De Sanctis, Castelbasso (2007), Cromofobie. 
Percorsi del bianco e del nero nell’arte italiana contemporanea, a cura di Silvia Pe-
goraro, Ex  Aurum, Pescara (2009), Una ricerca continua, Galleria Edieuropa, 
Palazzetto Cenci, Roma, Biennale di Venezia, 54 Esposizione Internazionale 
d’Arte di Venezia, Padiglione Italia Arsenale, a cura di Vittorio Sgarbi, su 
invito di Tullio De Mauro, Archè: Bendini, Boille, Mariani, Turcato, a cura di Ga-
briele Simongini, Basilica di Santa Maria di Collemaggio, L’Aquila (2011), 
Galleria Marchetti: Artisti della Galleria Marchetti al Padiglione Italia della LIV 
Biennale di Venezia: Boille, Lorenzetti, Notargiacomo, a cura di Silvia Pegoraro, 
Archè: Bendini, Boille, Mariani, Turcato, a cura di Gabriele Simongini, Comples-
so del Vittoriano, Roma (2012), QUI arte contemporanea, Galleria Edieuropa, 
Roma (2012-13). A cura di Silvia Pegoraro nel 2013: Oltre l’immagine, XLVI 
Premio Vasto di Arte Contemporanea, Scuderie di Palazzo Aragona, Vasto, e Icone 
dell’invisibile, Galleria Marchetti, Roma.
Luigi Boille si spegne a Roma il 20 aprile 2015.
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