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La mostra permanente del pittore Vittorio Losito, articolata su sei stanze del palazzo
Baldeschi a Paciano, raccoglie molte delle opere piu interessanti e rappresentative
dei suoi ultimi anni di attivita artistica; un'attivita condotta su due fronti: la
produzione concreta di manufatti visivi, terminata poche settimane prima della
morte, e la personale riflessione sull'arte in sé (e in ultima istanza, sulla vita stessa),
portata avanti fino allultimo possibile istante di consapevolezza.

L'ostinata determinazione nell'affermare e nel concretizzare in immagini la necessita
di questa coincidenza vita-arte (relazione che a prima vista potrebbe sembrare
scontata e addirittura tautologica, quando si parla di un pittore) merita, nel “mistero
Losito” (o meglio VLOS come si firmava in acronimo) che vengano forniti o perlomeno
tentati, alcuni opportuni chiarimenti.

Non si pretende qui di dare luogo a un‘attivita di critica d'arte che possa in alcun
modo fornire chiavi univoche di decodifica e sicure coordinate tassonomiche, per
collocare la produzione del pittore Losito, di VLOS, allinterno o al di fuori di
specifiche correnti, generi, famiglie e stili.

Per questa e altre finalita si rimanda alle interviste-saggio, ben piu strutturate e
autorevoli, di Donatella Mazzoleni e Antonio Dentale (rispettivamente: “La pittura e
premio a se stessa” e "Dallavanguardia al contemporaneo”, inserite nel catalogo
omonimo “La pittura & premio a se stessa” pubblicato nel 2013 per i tipi di Edizioni di
Storia e Letteratura - Napoli, e curato dalla stessa Mazzoleni).

Ritengo inoltre che sia impresa ardua, se non impossibile, dare a queste opere una
classificazione precisa e stabile allinterno di un seppur vasto “schedario artistico”, e
per quanto questo venga artificiosamente adattato a raccogliere esperienze
massimamente eterogenee, distribuite sia in senso diacronico (che comprenda cioe



tutta la successione “storicizzata” delle produzioni artistiche, dalle pitture rupestri fino
allarte contemporanea) sia in senso sincronico (qui nellaccezione di collegato al
contesto storico-culturale riferito al momento della creazione del dipinto e al relativo
orizzonte del possibile e dell'opportuno).

L'intento classificatorio e peraltro degradato o meglio snaturato, elegantemente
asservito e condizionato, dallo stesso Vlos, che ne verifica piu volte la tenuta dei limiti
logici e funzionali.

Nella gia citata intervista “La pittura e premio a se stessa”, la Mazzoleni rileva delle
emergenze visive che ricorrono allinterno del corpus preso in esame, le segnala al
pittore e le ricomprende in specifiche categorie, alla quali lei stessa propone una
denominazione.

Vlos accetta di buon grado e anzi collabora giocosamente, alla definizione degli
attributi relativi a questa suggerita ricategorizzazione.

In tale sede il corpus e stato pertanto riarticolato in una serie di temi: Antichi
Personaggi, Persone, Luoghi, Relazioni e Racconti, LAereo, Non-Umani, La Casa del
Passaggio... (la collocazione dei quadri di Vlos, allinterno delle sale del palazzo
Baldeschi, rispetta quanto piu possibile tale originaria partizione).

Questa operazione in apparenza semplice e quasi intuitiva, da luogo, allinterno del
dialogo pittore-intervistatrice, a una serie di riflessioni che acquisiscono spessore e
densita dalla prima allultima riga. Una nuova e motivata tassonomia che si
sovrappone all'altra - o meglio alle molte altre (in parte rese note dallo stesso Vlos) -
che imponendo di volta in volta matrici di rilevazione differenti, obbligano
guantomeno a ripensare qualsiasi classificazione iniziale, per quanto sostanziata e
non gratuita, relegandola al rango di una delle possibili.



I risultato e quello di una sommatoria di costituzioni, soppressioni e deformazioni
categoriali, che consente collocazioni multiple e coesistenze dei singoli esemplari del
COrpus preso in esame.

Vlos segnala infatti, direttamente, ulteriori accorpamenti trasversali (Riletture,
Fotopittura, Luoghi luminosi...). Si prenda come esempio linsieme “originario Sull'onda
di Soutine, dal quale vengono estratti, nel corso dell'intervista, esemplari della sezione:
Relazioni e Racconti (“Coro”, 2011), Persone (“Ritratto di C.", 2011) e Luoghi (“Gubio” e
Axis”, entrambi del 2010).

Lo studio molto accurato dei quadri e della critica alle opere del bielorusso
naturalizzato francese Chaim Soutine, porta Vlos a rimettere in discussione e infine a
liberarsi, di molte convenzioni pittoriche che presuppongono nellambito della
riproduzione del reale (e ancor piu marcatamente nel ritratto), una certa fedelta al
sensibile, unineludibile impronta mimetica.

Il risultato di questi studi si sostanzia in opere che registrano la messa in liberta delle
tensioni interne ai soggetti, che destabilizzano le modalita e i criteri comuni della
verosimiglianza e del riconoscimento e che “testano sotto sforzo” la tenuta della
propria struttura intrinseca, la cui messa in immagine & obiettivo primario dellartista,
mentre la scelta dei soggetti, per quanto non interamente pretestuosa e incidentale,
e comunque sempre funzionale alla rivelazione di quella stessa struttura (volti che
sembrano modellati nella cera e in via di liquefazione, in una condizione di evidente
rinuncia a configurazioni e simmetrie rassicuranti).

La possibilita offerte dalla gia evidenziata categorizzazione fluida forniscono di volta in
volta esiti che non scadono mai in una contraddizione piena o, peggio ancora, in
ostentato anarchismo; piuttosto possono venir fatti corrispondere alla necessita di
comprendere in modo piu profondo la realta, erodendo le barriere categoriale con-



venzionali fino a rendere sempre piu sottile quel diaframma che separa la realta
stessa dallimmagine che la rappresenta. Quest'ultima affermazione trova molteplici
riscontri anche al di fuori della questione tassonomica. La battaglia viene condotta su
piu fronti, prima, durante e successivamente alla creazione dell'opera.

Il primo ponte a saltare e il nesso cronologico che collega i diversi quadri, realizzati
uno dopo laltro in differenti “fasi” o “periodi”, caratterizzati dalla persistenza di
soggetti, temi, attributi cromatici o specifiche configurazioni strutturali.

Vlos sviluppa il lavoro intorno a un dato aggregato di senso, e cogliendone a un certo
punto un nucleo fondamentale, lo esplora concentrandosi il piu possibile su di esso,
nei percorsi generativi delle opere successive.

Ci0 pu0 portare, con la ripetizione ricorsiva di tale processo, a ulteriori diramazioni,
che coincidono ancora una volta con la selezione di alcuni elementi a discapito di
tutti gli altri, che restano immersi nellindeterminato, per la momentanea
indisponibilita o la non appropriatezza delle categorie atte a coglierli.

In seguito, quando la realizzazione di nuove opere avra portato all'acquisizione di
strumenti piu adatti a trattare quel materiale “abbandonato per strada”, durante il
passaggio da un‘opera alla successiva, I'autore potra tornare indietro e reiterare il
processo, liberando e definendo nuovi elementi dal coacervo strutturale che i
ingloba ancora troppo “confusamente” nelle opere precedenti e dando cosi inizio a
un nuovo viaggio, parte di un complessivo e mai concluso movimento a spirale,
diretto verso il centro delle cose, il loro senso.



E a muovere da questa ipotesi che risulta legittimato il dar conto di due distintive
caratteristiche di Vlos: la tendenza a riempire tutte le pareti della casa dei propri
quadri, ponendoli a distanza rawicinata e su molteplici file per collocarne quanti piu
possibile (in modo da avere costantemente sotto gli occhi gli aggregati di senso ancora
da scindere) e il continuo riproporsi di determinati colori, elementi ('aereo), soggetti e
tematiche, in pit opere realizzate in momenti successivi (in un‘esplorazione ciclica delle
configurazioni “resistenti”).

Occorre precisare che tali “ritorni”, sebbene piu facilmente identificabili nell'ultimo
periodo, sembrano essere continui e ininterrotti durante tutta la produzione artistica
di Vlos.

La difficolta nel cogliere i delicati aspetti strutturali porta il pubblico a rintracciare piu
facilmente isotopie legate a (stesso) soggetto, tematica o attributi cromatici.

In aggiunta, gli elementi che ricorrono non cristallizzano in stilemi rigidi; non c'é spazio
per la facile costruzione di un‘identita visiva basata sulla ripetizione di aspetti formali,
tratti altamente riconoscibili che spesso servono soltanto a marcare lappartenenza di
un prodotto a una data famiglia e che sostituiscono la “complessa semplicita”
dell'opera singola, assoluta e densa, con la somma di tutte le banalita della serie cui
dichiara apertamente (o meglio strilla) di appartenere.

Per Vlos ogni stilema identificato subisce la stessa sorte di qualsiasi altro insieme
elementi da destrutturare, secondo la procedura descritta piu sopra; un tale rigore
metodologico, a carattere necessario, & stato spesso scambiato per intransigenza o
addirittura moralismo e ha posto seri ostacoli allattribuzione da parte del mercato di
un opportuno e equo valore di scambio; a onor del vero occorre pero anche
sottolineare che Vlos abbia sempre rifiutato sdegnosamente (e qui invece limperativo
morale non e in alcun modo dissimulabile) qualsiasi tentativo di accostamento della
sua arte a un‘attivita mercantile.



Un'esemplificazione di quanto sin qui espresso, di questo faticoso procedere che
contempla la progressiva dissoluzione dei legami tra gli elementi costitutivi, fino a
pervenire a un proprio “senso della pittura”, puo essere data dal modo di confrontarsi
di Vlos con l'oggetto fotografico, al fine di isolare il concetto stesso di fotograficita.

La fotografia & stata: praticata come disciplina “pura” (conformemente alle sue
specificita), contaminata con gli stilemi pittorici (praticando le cosiddette “antiche
tecniche fotografiche’), riprodotta su tela (“Cane che dorme” e “Aetatis suae del 2011"
sono rivisitazioni di due fotografie di Friedrich Seidenstucker; “Vecchio gioco”, sempre
del 2011, di unaltra di Martine Franck), innestata ("Abruzzo”, del 2009, ¢ realizzato
incollando sulla tela il frammento di una fotografia e completando con la pittura le
parti mancanti), referenziata (“Poeta e prete”, del 2011, parte da un ritratto su pellicola
fatto al fotografo Eugene Smith).

Ne “Il guardiano dellanalogo”, dipinto nellanno della morte (2012), la fotografia viene
addirittura incarnata: un autoritratto in cui l'artista viene rappresentato come una citta
dove convivono epoche differenti, arroccata su un promontorio che sovrasta un
piccolo mare (o lago), alla cui base, da una profonda caverna , sosta minaccioso un
drago. Il volto del ritratto e una trasposizione di secondo grado, dove esso risulta
essere declinato sia come apparecchio fotografico, sia come paesaggio.

Si lascia al lettore il compito di rinvenire metafore o analogie per questo e per gli altri
dipinti di Vlos. Si possono qui fornire spunti di riflessione e indizi ma non si intende in
alcun modo forzare linterpretazione dei simboli che compongono le immagini, sia
perché non e possibile riscontrarli se non parzialmente con gli appunti dellautore (che
spesso si preoccupava di cancellare ogni traccia dei legami tra simbolo e reale), sia
perché qui si sostiene [lipotesi che wun quadro dovrebbe “funzionare”
indipendentemente dalla “qualita originarie” del soggetto, delle tematiche e degli
elementi reali rappresentati.



Nellultimo anno di produzione la tematizzazione si mantiene piu stabile e confluisce
quasi tutta nella sezione che lui denomina: La casa del passaggio.

La simbolizzazione sembra farsi piu riconoscibile e i soggetti umani (0 umanoidi) che
abitano le immagini aumentano in numero.

L'aspetto narrativo, poco marcato nelle opere precedenti, sembra qui trattato con piu
ampio respiro: le figure si strutturano in personaggi veri e propri, le posture e i gesti si
coordinano in azioni.

Non si deve pero far confusione e decodificare semplicisticamente questo
atteggiamento come una sorta di decisa svolta verso il reale, una resa totale dei propri
pensieri, comprese le riflessioni sulla produzione artistica, a un destino totalizzante e
implacabile.

Per guanto sia inverosimile ritenere che parte delle riflessioni che costituiscono
'humus sul quale si sviluppano le ultime opere non converga in una meditazione
dolorosa sulla propria morte, l'attivita di erosione categoriale, di rimozione delle paratie
della significazione fino alla liberazione piena del senso, non € mai venuta meno e
sembra aver trovato adesso una nuova e forse pit impegnativa modalita di attuarsi.
Negli anni precedenti il confronto con il reale sembra essere stato condotto per
contrasti: alla quasi totale subordinazione del referente alla propria struttura interna,
che rappresentata sotto forma di tensioni degrada la superficie degli oggetti riprodotti
a molle budino o duttile cera (il tema Luoghi), si puo contrapporre la convocazione,
allinterno del quadro, di fotografie (e dipinti) di personaggi celebri o meno, delle quali
viene lasciata piuttosto invariata la composizione originaria e che pertanto evocano
fortemente il referente, l'essere esistente o esistito riprodotto in immagine (Persone e
Antichi Personaggi).
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Nell'ultimo periodo (La casa del passaggio) si assiste invece a un'integrazione molto piu
articolata e a una distribuzione piu armonica, delle tensioni interne.

Gli ambienti si fanno piu ricchi e dettagliati, le ombre portate sembrano essere piu
motivate, le linee degli edifici appaiono dritte, non sussistendo vibrazione evidente
delle superfici. L'allontanamento dal mimetico si attua, dal punto di vista strutturale,
attraverso l'uso simultaneo di piu paradigmi prospettici (tra cui quello “rovesciato”), la
confusione linea contorno-linea oggetto e la presenza di evidenti “licenze cromatiche”.
La “sproporzione” tra gli oggetti rappresentati sembra essere conseguenza
dell'applicazione di prospettive meno comuni piu che di un semplice e brutale effetto
di ingrandimento (“La casa sul mare” e “Non piu oltre”, entrambi del 2012).

L'aspetto narrativo si fa piu evidente e mentre aleggia lo spettro del “cosa accadra
adesso?” (“Ponte rotto” del 2011, “ll piccolo fiume” e “Attentato” del 2012), la
composizione sembra farsi piu docile, piegandosi piu marcatamente alle esigenze
rappresentazionali del racconto (“Funeralino” e “Il funerale del tercio”, 2012).

Per converso gli “umanoidi” che animano le rappresentazioni (vere e proprie piece
teatrali) conducono una loro personale partita col simbolico.

Quando non sono stilizzate dalla ripresa “di spalle” (“Bandiera nera” del 2012 e
“Bruciante partenza” del 2011) o dallerosione dei tratti espressivi se posizionate in
lontananza (“Cortile” del 2011, “L'attentato” e “Funeralino” del 2012), alcune figure sono
oggetto di evidenti mutazioni morfologiche.

Nel caso dei “celebranti” del “Funeralino”, la figura dellincappucciato, al di la di evidenti
metaforizzazioni e rimandi archetipici (ad esempio, la morte), viene piu volte riplasmata
senza staccarsi mai dal modello originario, in una progressione spaziale che sembra
farsi anche temporale e che armonizza la successione cronologica del rito in una
sintesi visiva da cogliersi in simultanea.



Graduali e plasticamente sottili deformazioni portano il prototipo originario (
lincappucciato) a incarnarsi successivamente, in senso orario: nei membri di una
confraternita religiosa (i portatori della cassa), nei frati a destra in alto (che presentano,
rispetto ai portatori, l'accentuazione della distinzione testa-collo, con lindividuazione di
un nuovo segmento costitutivo), nelle suore in basso a destra (dove il manto dei frati
sembra adesso “scivolato” al di sotto del collo, proponendo un’inversione nel colore
della tunica), nella figura in primo piano, che presenta lo stessa struttura delle suore, ma
dove il nero vira al rosso.

A questo punto un'ultima e piu complicata deformazione, che chiude il cerchio, porta
allincarnazione finale, quella dei due chierichetti.

Lo sdoppiamento in fieri, gia segnalato dal tratto nero della piega della veste (come
linizio di una divisione cellulare), vede la costituzione di due entita distinte che
presentano pero un segmento corporeo ulteriore: la testa.

Potremmo ritenere pertanto, di trovarci a costatare laggiunta di un elemento
eterogeneo (la testa) e non una deformazione spinta al limite categoriale del materiale
preesistente, come nelle trasformazioni precedenti.

A ben guardare pero i due occhi che ci fissano dai buchi del cappuccio (i nuclei gia
separati di due nuove cellule?) possiedono gia quei caratteri strutturali e quegli attributi
cromatici necessari a dar luogo, ancora per deformazione, alle due teste dei chierichetti.
Mentre la cassa da morto chiude il cerchio di questa processione concretamente,
fisicamente, come un ponte che poggia su quattro pilastri, la figura in primo piano lo fa
strutturalmente. L'ambiguita formale degli occhi che sembrano collocarsi sul lato
sbagliato (dalla parte della schiena) marca ancora di piu la rilevanza di questa figura e ne
sancisce definitivamente la valenza strutturale: mentre il corpo segue la processione che
sembra svolgersi in senso antiorario, la testa e intimamente connessa alla fase finale
(attingibile solo in senso orario) di quella stessa processione e quindi la precede.
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| relativi simbolismi, le allegorie e i rimandi alle teorie semiotiche sulla generazione del
senso esulano dagli intenti di questa breve guida introduttiva.

Dal punto di vista strutturale, in questo quadro sembra rappresentarsi la completa
rimozione delle differenze categoriali, la permeabilita delle barriere tra i significati e la
tendenza delle singole identita a risolversi in un continuum, in una progressiva
liberazione del senso.

E l'arte di Vlos, di Vittorio Losito, e in generale tutta la vera arte (visiva), costituisce uno
spazio privilegiato nel quale e possibile rappresentare questa dinamica suprema come
tesi visuale compiuta, capace di evocare continuamente, informandola in immagine, la
speranza di una continuazione in senso lato.

Vittorio Losito ha messo tutto se stesso nella sua arte, fino all'ultimo quadro realizzato,
riversando quanto piu possibile del suo mondo interiore nelle opere alle quali ha dato
vita nel corso degli anni e che pertanto costituiscono la sua estrema incarnazione, il
solo modo che ci rimane per stabilire una comunicazione “faccia a faccia” con l'autore.

“La pittura e premio a se stessa”’, la frase con la quale Vittorio Losito ha concluso
lintervista di Donatella Mazzoleni (prefazione al catalogo omonimo), € I'affermazione
piena e incondizionata dell'esistenza di questo canale e della trasformazione finale
dell'artista.

“La pittura e premio a se stessa” non € una variante malformata de “La pittura e |l
premio in se stesso” (Vittorio Losito era anche fine linguista) ma lestrema
sintetizzazione del concetto che il premio piu alto per qualsiasi pittore non & il “ricordo
perenne” di cid che si é realizzato in vita ma limmortalita assicurata dal definitivo
travasarsi nelle proprie opere, dal trasformarsi interamente in arte.



Opere

Titolo opera, 1998, olio su tela, 60x40 cm
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Titolo opera, 1998, olio su tela, 60x40 cm



Titolo opera, 1998, olio su tela, 60x40 cm
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Titolo opera, 1998, olio su tela, 60x40 cm




Titolo opera, 1998, olio su tela, 60x40 cm
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Titolo opera, 1998, olio su tela, 60x40 cm



Titolo opera, 1998, olio su tela, 60x40 cm
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Vittorio Losito nasce a Roma nel 1943, dove nel 1959 scopre la propria
vocazione artistica guardando le opere di Modigliani esposte alla Galleria d'arte
moderna. Nel 1960 si sposta a Napoli, partecipando intensamente alla vita
culturale e politica della citta dove le ricerche artistiche delle avanguardie si
intrecciano alle esperienze del movimento studentesco in un clima di profondo
rinnovamento intellettuale e sociale. Nel 1991 si sposta a Siena e nel 2003 in
Umbria, dove vive attualmente sulle colline del Trasimeno. La pittura e stata la
costante attivita di tutta la sua vita, sostanzialmente da autodidatta. Ha praticato
per anni la calcografia e altre forme di incisione. La sua ricerca ha uno scopo
costante: raggiungere una complessa semplicita attraverso [I'utilizzazione di
materiali diversi e diverse materie pittoriche. Nel 1997 si apre un nuovo periodo
di lavoro, in totale umilta e semplicita: ricomincia a dipingere intensamente, “dal
vero”, scegliendo per modelli comuni e silenziosi oggetti che modifica e illumina
per trovare le sue immagini.

E' da questo periodo che riprende la fotografia, abbandonata da circa quindici
anni. Dal 1997 data una nuova produzione prima pittorica poi fotografica, oli e
antiche tecniche fotografiche. Ritrova cosi pienamente la capacita di pensare
attraverso le immagini.

(fonte: vannucciacontemporaenea.com)



