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L’ordine regna sulla tela
Massimo Boffa

Se, in arte, amate il rigore che porta ordine e chiarezza nell’indistinto della vita, allora Aldo 
Damioli è il vostro pittore. Il suo lavoro si colloca agli antipodi di ogni facile gesto sentimentale 
e romantico, impegna l’intelligenza dello spettatore prima che il cuore. Ogni suo quadro è 
il risultato di un lavorìo paziente – sulle linee, sugli spazi, sui colori – guidato dalla volontà 
di dare alle cose il giusto posto sulla tela, di circoscrivere le forme entro i loro confini, di 
stabilire rapporti di armonia tra i pieni e i vuoti. Tutta la sua opera è lì a smentire il luogo 
comune dell’arte come sregolatezza. E la bellezza del risultato finale scaturisce precisamente 
dall’aver superato, con fatica, gli ostacoli formali imposti dal mestiere, non dall’averli ignorati 
– come nella poesia di una volta, quando la rima, il metro erano gli ostacoli provvidenziali 
che il poeta si trovava a dover piegare. Perché l’artista dà il meglio di sé quando alla libertà 
unisce la disciplina.
Damioli è pittore colto, per nulla ingenuo, forse perfino cerebrale. I quadri che dipinge sono 
profondamente pensati, nascono dall’ambizione di risolvere problemi estetici. Tutto ciò è 
evidente nel ciclo di opere in cui è impegnato da ormai un ventennio, quella rappresentazione 
di città dal volto familiare eppure reinventate nelle loro atmosfere, luoghi fantastici ma dalle 
connotazioni reali: lo skyline di New York, gli angoli di Parigi, gli scorci di Shanghai. Si 
realizza, in quei lavori, il progetto di recuperare un’illustre pagina della tradizione italiana – il 
“vedutismo” settecentesco del Canaletto – e di farla rivivere con occhi contemporanei. Ma, 
naturalmente, il risultato va oltre l’intenzione. Questi paesaggi, sempre ridenti e sereni, dalle 
architetture imponenti, sui quali la luce disegna tonalità pastello, dentro cui i rari personaggi 
sono impegnati in attività rilassanti (andare in barca, portare a spasso il cane, prendere il 
sole in un parco), compongono l’immagine di un moderno idillio – quasi l’ideale di una vita 
luminosamente equilibrata e tranquilla – dove la città, finalmente a misura d’uomo, ha preso 
il posto della natura. Damioli rende le cose limpide, perché le pensa con limpidezza: il nitore 
del tratto corrisponde al nitore del concetto. 
Ora però Damioli, forse alla vigilia di una nuova stagione creativa (oppure, perché no, per il 
gusto di sorprendere i suoi ammiratori), si è avventurato in una rinnovata sfida con se stesso, 
ha intrapreso un ciclo di dipinti completamente inedito. I capisaldi della sua ispirazione sono 
rimasti invariati, cambiano i soggetti e la prospettiva da cui li osserva. Come se lo sguardo si 
fosse munito di un potente teleobiettivo, agli angoli delle sue città, agli incroci delle strade, al 
di là delle infinite finestre, sono venute in primo piano le figure umane. Sono immagini di vita 
quotidiana: una giovane sposa con amica, i visitatori di un museo, un’automobilista ferma al 
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semaforo, un bar all’happy hour – per lo più, anzi quasi esclusivamente, donne. 
Non è difficile ritrovare le sue costanti stilistiche: la cura della composizione, fin nei più piccoli 
dettagli, l’amore per l’ordine e la chiarezza, la ricerca di forme nette, che non sbavano mai 
sul resto del quadro. Balzano agli occhi anche le novità, prima tra tutte l’originale elemento 
compositivo che dà il tono all’intero dipinto: la scelta di uno sfondo luminoso, vibrante, 
perfino fluorescente, che sembra evocare l’oro di certe icone bizantine. Su un simile sfondo, 
lavorato con certosina pazienza, le figure assumono una sorta di fissità quasi ieratica. Per di 
più, il colore delle figure è ottenuto toccando appena la grana della tela, con un effetto in cui 
l’incarnato dei personaggi si prolunga e si confonde nella materia di cui son fatti i loro vestiti 
e gli oggetti circostanti. La figura non è carnale, eppure è viva, ritratta come se, dietro la 
propria espressione trattenuta, covasse in sé qualche pensiero. È chiaro infatti che, almeno 
per Damioli, c’è in ogni volto di donna qualcosa che manca anche al più espressivo ritratto 
virile: una misteriosa profondità, un enigma che gli occhi suggeriscono ma non rivelano – 
quasi fossimo in presenza di tante minuscole “gioconde”, ognuna col suo piccolo segreto, 
come quell’automobilista immersa nello splendore dei gialli, lo sguardo fisso davanti a sé, e 
tanti inquietanti pupazzi allineati sul cruscotto. 
Quanto alla professione di fede di Aldo Damioli – per cui è l’opera che deve parlare da sé, 
senza petulanti intromissioni dell’ego dell’artista – basti l’ironico autoritratto: il retro di una 
grande tela, da cui spuntano solo le dita e le macchie di colore che imbrattano l’abito da 
lavoro. 
 

Order reigns on the canvas
Massimo Boffa

If you like to see a rigour in art that brings order and clarity to the indistinct thing that is 
life, Aldo Damioli is the painter for you. His work lies at the opposite pole from all facile 
sentimental and romantic gestures, and it grabs the spectator’s mind first, and only later 
his heart. Every one of Damioli’s paintings is the product of painstaking work – on lines, 
spaces and colours – guided by the intention of giving things the right place on the canvas, 
circumscribing forms within their confines, establishing a harmonious relationship between 
full and empty volumes. All his work is there to deny the cliché that art has no rules. And 
the beauty of the final result is precisely the consequence of his having overcome – with 
difficulty – the formal obstacles imposed by the profession, rather than ignoring them; just 
as in the poetry of days gone by, when rhyme and meter were the providential obstacles the 
poet had to bend to his purposes. Because the artist produces his best work when discipline 
is combined with freedom.
Damioli is a cultivated painter, by no means naive, possibly even cerebral. His paintings are 
profoundly thought-out, inspired by the ambition to overcome an aesthetic problem. All this 
is clear in the cycle he has been working on for twenty years now, representing cities which 
have something familiar about them but have been reinvented in terms of their atmospheres, 
fantastic places with real connotations: the New York skyline, corners of Paris, glimpses of 
Shanghai. In these paintings he puts to work his aim of going back to an illustrious chapter 
in the Italian tradition – Canaletto’s eighteenth-century “Vedutism” – and reviving it through 
contemporary eyes. But of course the results go beyond his intentions. These landscapes, 
always happy and serene, with their imposing architectures on which light draws in pastel 
hues, in which the odd person can be glimpsed here and there engaged in some relaxing 
pastime (boating, walking a dog, sunbathing in a park), make up the image of a modern idyll 
– almost the ideal of a radiantly balanced, tranquil life – in which the city, finally built to the 
measure of man, has taken nature’s place. Damioli makes things crystal clear, because he 
thinks of them clearly: the clarity of his line corresponds to clarity of concept.
But now Damioli, possibly on the eve of a new creative era (or, why not, just for the pleasure 
of surprising his admirers), has ventured to set himself a new challenge, undertaking an 
entirely new cycle of paintings. The keys to his inspiration are still there, but the subjects and 
the viewer’s perspective are new. The human figures are in the foreground, standing at street 
corners, or on the other side of infinite windows, as if seen through a powerful telescope. 
These are images of everyday life: a young bride with a friend, museum visitors, a driver at a 
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traffic light, a bar at happy hour – populated almost entirely by women. 
It’s not hard to identify his stylistic constants here: painstaking composition, down to the 
tiniest details, love of order and clarity, an attempt to create clear shapes that never blur into 
the rest of the painting. But what we notice right away is the new elements, and above all 
the original compositional element that determines the tone of the painting as a whole: the 
choice of a vibrant, luminous, even fluorescent background that seems to recall the gold of 
certain Byzantine icons. Against such a background, his figures, drawn with such patience 
and care, have an almost hieratic immobility. And what’s more, the figures are coloured 
barely touching the weave of the canvas, so that people’s skin colour extends and blends into 
the material of their clothes and the objects around them. The figure is not carnal, but it is 
alive, portrayed as if it were hatching some kind of thought behind its restrained expression. 
For it is clear that Damioli sees something in every female face that is missing from even the 
most expressive male portrait: a mysterious depth, an enigma that the eyes suggest but do 
not reveal – almost as if we were in the presence of a lot of miniature “Mona Lisas”, each with 
her own little secret, like the driver immersed in the splendour of the yellows, staring straight 
ahead, and all those disturbing little puppets lined up on her dashboard.
As for Aldo Damioli’s profession of faith – under which the painting must speak for itself, 
without any petulant intromissions on the part of the artist’s ego – the ironic self-portrait will 
be sufficient: the back of a big canvas, on which we can see only the artist’s fingers and the 
paint stains on his overalls. 
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