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__FONDAZIONE ROMA

MUSEO





Sante Monachesi, futurista per sempre
Di Stefano Papetti, curatore della mostra

(dal catalogo della mostra edito da De Luca Editori)
         Un secolo dalla nascita, meno di venti anni dalla scomparsa: tempi relativamente brevi, ma tuttavia sufficienti per guardare all’ opera di Sante Monachesi con il distacco necessario a  comprenderne la portata storica e per apprezzare le virtù premonitrici dell’artista marchigiano. Eterno provocatore, animatore di movimenti artistici che suscitavano spesso lo sdegno dei benpensanti, Monachesi ha orientato tenacemente la sua esistenza verso il futuro, attento ad ognuna delle novità che il XX secolo elargiva a piene mani nei campi della tecnologia e dei nuovi materiali, pienamente fiducioso nelle “ magnifiche sorti e progressive” che invece impensierivano altri artisti, preoccupati delle ripercussioni che l’incalzare della modernità poteva avere nell’ambito del mondo accademico. Monachesi ha attraversato l’intero secolo, segnato da due conflitti mondiali e da violenti contrasti sociali, con la certezza che il futuro sarebbe stato migliore e che l’arte non potesse ignorare le novità che la tecnologia metteva a disposizione di tutti, senza distinzione di classe sociale. 

           La città marchigiana  nella quale era nato nel 1910, Macerata, chiusa nel suo riserbo rinascimentale, gli appariva troppo angusta per soddisfare il suo dediderio di novità ed il Futurismo sembrò rappresentare per lui l’occasione per evadere da quel mondo provinciale. Era stato sufficiente che nell’esatte del 1922 il giovane pittore maceratese Ivo Pannaggi organizzasse presso il Convitto Nazionale una mostra dedicata al Futurismo per innescare una bomba destinata deflagrare nel sonnolento ambiente artistico locale:  Marinetti lo accolse a Roma, lo appoggiò presso il ministro Pavolini, lo introdusse nel vivace laboratorio culturale dell’Urbe. Nel 1934 le sculture di Monachesi modellate con l’alluminio, valorizzate da una illuminazione intermittente che ne esaltava gli aspetti dinamici, produssero un grande sconcerto alla grande esposizione organizzata a Recanati in occasione delle solenni celebrazioni approntate per commemorare il primo centenario della morte di Giacomo Leopardi: nei saloni di Palazzo Venieri, progettato nel XV secolo da Giuliano da Majano per un autorevole porporato, i celeberrimi dipinti recanatesi di Lorenzo Lotto e di Guercino convivevano con ventiquattro astrazioni plastiche di Monachesi, suscitando sdegno ed ilarità nel pubblico impreparato. Per ironia della sorte, nel catalogo a stampa venne anche sbagliato il nome dell’artista, ribattezzato per l’occasione Sandro.

   Nel 1941, in occasione della personale organizzata presso la galleria La Barcaccia a Roma, Monachesi esponeva una serie di disegni sul tema dei bombardamenti aerei ed una rassegna di dipinti dedicati ai fiori, che davano il titolo alla mostra stessa. Soltanto pochi mesi prima l’artista aveva proposto nell’Urbe un gruppo di opere dedicate all’orrore della guerra ed ai bombardamenti in Inghilterra e in Africa. Riunendo alla Barcaccia gli epigoni grafici di quelle tematiche belliche con le vivaci e  liriche evasioni floreali, Monachesi intendeva prendere le distanze dalle estreme esperienze futuriste. Distacco non definitivo, però, perchè era impossibile dimenticare per sempre l’empito marinettiano che aveva animato il suo aprirsi al mondo dell’arte.

       Allontanandosi dalle predilette ricerche futuriste, Monachesi sembra così inclinare verso una nuova figuratività che nel corso degli anni Quaranta verrà espressa in una nutrita serie di nature morte, paesaggi, vedute urbane che l’artista continuerà poi a dipingere per tutti gli anni Cinquanta, manifestando un modus operandi più istintivo che sistematico. 
In questo apparente  e personalissimo “ritorno all’ordine” che vede Monachesi contrapporsi alle tendenze astrattiste, può leggersi anche un ripiegamento interiore, una chiusura dell’artista nei confronti degli orrori della guerra, il rinserrarsi in un mondo fantastico che lo porta a vivere con leggerezza un periodo, quello della fine del secondo conflitto mondiale, per altri aspetti cupo e angoscioso.

      Nella seconda metà degli anni Quaranta, la scena artistica italiana andava animandosi grazie al dibattito, promosso in seno al Partito comunista italiano, relativo all’implicazione politica e sociale del fare arte e Monachesi non si sottrasse al confronto; nel 1944 (7-27 settembre) partecipava alla Galleria di Roma alla Prima mostra d’arte Italia libera, organizzata dalla Federazione giovanile del Partito d’Azione. Nel 1949 prendeva parte con un suo dipinto al premio Suzzara che fin dalla sua prima edizione prevedeva in giuria, accanto al consueto parterre di sepcialisti, anche la partecipazione di un operario, di un impiegato e di un contadino con l’intento di avvicinare l’arte al popolo. Rispetto al decennio precedente, negli anni Quaranta la presenza di Monachesi a mostre personali e collettive registrava una vera e propria impennata; a ciò si accompagnava un’apertura verso la cultura europea che si manifestava più compiutamente in occasione dei frequenti soggiorni parigini dai quali scaturiva una serie di vedute della città caratterizzate da stesure

cromatiche a larghi piani, di impronta postcubista. Nella capitale francese Monachesi esponeva nel 1951 presso la galleria Silvagni, nello stesso anno presentava le sue opere anche in Svezia, Norvegia, Danimarca e Finlandia in occasione della Esposizione d’arte italiana e partecipava a varie rassegne in America Latina. 

       Sul finire degli anni Quaranta e nei primi anni Cinquanta il neocubismo appariva in Italia come la formula linguistica emergente, come attesta la mostra allestita alla galleria Il Secolo di Roma nel 1946; con Monachesi esponevano Turcato, Corpora, Fazzini e Guttuso che professavano polemicamente di voler aderire alla realtà rinnovando il linguaggio dell’arte. Sulla scena romana venivano così a contrapporsi due schieramenti sostenuti da due esponenti di punta del dibattito storico artistico: da un lato i giovani espressionisti che godevano della simpatia di Cesare Brandi, dall’altro i neocubisti che si avvalevano del sostegno critico di Lionello Venturi, rientrato in Italia dopo l’esilio francese, il quale approvava la linea artistica di quanti avevano esposto nel 1946, lodando la loro ricerca di realtà nuove attraverso forme astratte o pseudoastratte.

       Nello stesso torno di anni, Monachesi era spesso presente con le sue opere alla Biennale veneziana, la maggior vetrina artistica europea; nel 1948 presentava tra dipinti, due studi e Forme nello spazio, quest’ultima risalente al 1936 e dunque di concezione aerofuturista. Nel 1950 proponeva a Venezia il Tramvai, realizzato l’anno precedente, con Bambina in grigio,  Figura femminile, Donna con cappello e Bambino in rosso. Nel 1952 erano cinque le sue tele: Nudo bianco e Ritratto di Parisella (entrambe del 1940), Donna al tavolo (1944), Natura silente (1949), Composizione (1951).

           Come ha evidenziato Lorenza Trucchi in un succinto profilo dell’artista che accompagna il catalogo della mostra di Ottawa del 1922, Monachesi manifestava il suo essere artista eclettico, guardato con un certo sospetto dalla critica ufficiale per il suo continuo dibattersi fra opere pittoriche più comunicative, rispondenti alla domanda del pubblico, e creazioni più complesse, autenticamente innovative. È questa un’ambiguità che ha certo condizionato la piena comprensione dell’intera opera di monachesi, giudicato talvolta pittore troppo accondiscendente ai gusti del pubblico, come se fosse possibile scindere nel suo multuiforme operato i prodotti realizzati da due personalità contrapposte – doctor Jeckyll e mister Hyde – l’una pronta a trattare con il mercato, l’altra chiusa in un aristocratico isolamento e disposta a sperimentare formule espressive sempre nuove, non curandosi del giudizi degli acquirenti. 

In realtà ciò che accomuna le creazioni artistiche di Monachesi, nel suo spaziare dalla pittura alla scultura, dalla letteratura al cinema, è una coerenza interna alle varie opere che non si dovrà giudicare sulla base di restrittive coordinate stilistiche, ma piuttosto chiamando in ballo i concetti di espressione libera da condizionamenti, di autonomia artistica, di desiderio sperimentale, persino di anticonformismo che tutto accomunano nel suo divagante procedere creativo: una sorta di furor che caratterizza anche altri artisti che dalla piccola patria marchigiana si sono affacciati alla ribalta nazionale, scoprendosi desiderosi di sperimentare soluzioni nuove, talvolta senza neanche porsi il problema se ciò fosse coerente con quanto realizzato in precedenza.

            Pur coinvolto in importanti iniziative internazionale, Monachesi non trasura però di partecipare alla vita culturale del Maceratese, avendo prescelto Fontespina come luogo di villeggiatura per la propria famiglia; la figlia del pittore ancora ricorda i lunghi mesi trascorsi in quella località, passati a leggere i più importanti romanzi europei nelle edizioni economiche della BUR e a seguire per passatempo una contadina che consegnava il latte a domicilio servendosi dei caratteristici recipienti di latta, oggi dimenticati. A interrompere la banalità di questa routine piuttosto dimessa, erano gli icontnri con i giovani rampolli delle famiglie bene che erano solite villeggiare a Civitanova.

        Soprattutto d’estate, fra gli anni Quaranta e Cinquanta, Civitanova si animava d’una insospettabile, colonia di artisti, di letterati, di editori e di scrittori che sceglievano questo lembo della costa adriatica per trascorrere lunghe vacanze, destinando le mattinate ai bagni di mare e il pomeriggio alle brevi escursioni nelle campagne e eni centri vicini, intavolando poi scintillanti conversazioni seduti ai tavoli del caffè di piazza, alternativa estiva agli incontri invernali ei locali alla moda delle grandi città. Scorrendo l’elenco dei frequentatori di Civitanova negli anni del dopoguerra, si ha l’impressione di sfogliare le pagine del Gotha della cultura italiana del tempo: l’erditore Scheiwiller che giungeva con i pantaloni arrotolati, Leonardo Sinisgalli con l’affascinante Giorgia De Cousandier, Alberto Lattuada, Domenico Cantatore con la moglie Liliana si accompagnavano al amestro Luciano Moretti, poeta e collezionista civitanovese di grande sensibilità e cultura, e gli preparavano la strada per incontrare a Milano, in inverno, Zavattini, Mulas, Ponti, Fiorenzo Tomea e i frequentatori dell’esclusivo caffè Savini, cioè Solmi, Penna e Quasimodo.

Ricordando nel 1971 quelle estati degli anni cinquanta, Arnoldo Ciarrocchi puntualizzava con al sua consueta acuta ironia che Fontespina si trova “...a metà strada fra Ancona e San Benedetto. Fra l’Asola e il Caronte: due torrenti detti pisciarelle dalla poca acqua che trasportano. Della Scuola di fontespina hanno fatto parte, oltre a Duilio Rossoni, il sottoscritto, Raffaela (Magliola) e Achilletto (Sdruscia) famosissimo, qeusti, in Parione. Alla Scuola di Fontespina si sono accostati il Monachesi, il Manfredi, il Marcozzi, Giovanna Alessandrini, Paola Moschini, Mariva Melchiorri Sandolini e Luigi Dania da Porto San Giorgio. A Fontespina, proseguiva Ciarrocchi, “ci si ritrova in agosto per andare a dipingere en plein air. È praticaccia ottocentesca. Se non sorrette da una precdisa cultura di immagine, dannosa. Ma ha i suoi aspetti allettanti e i suoi benefici. Pretende la cassetta cavalletto, la tavolozza di Carlandi, il flacone antiparassitario, il DDT spray e la pomata antivipera. Evitando gli sguardi idndiscreti e la documentazione fotografica è pratica eccitante”.

                Di questa agreste accademia peripatetica faceva parte anche Monachesi, che affidava ai suoi colori compattti e luminosi il compito di definire per larghi piani il paesaggio maceratese, con il succedersi delle colline, il susseguirsi dei filari di vite, il biancheggiare delle poche abitazioni coloniche che punteggiavano un territorio altrimenti deserto. Superando le convenzioni di un genere praticato sin dal Seicentoda specialisti che certo gli erano noti, Monachesi depura i suoi paesaggi d’ogni facile abbandono lirico, d’ogni indugio descrittico o aneddotico. 
Le colline, i campi arati, le case sono volumi puri, tersi, entro i quali il colore si distende in ampie campiture compatte, prive di chiaroscuri: ne sortisce una sintesi efficace e moderna di un paesaggio modellato dall’uomo, antico, molto amato dai viaggiatori stranieri e dagli artisti del passato, che Monachesi rinnova senza perdere di vista il senso arcano dell’abbandonarsi nella natura.

            La distesa azzurra dell’Adriatico, che si mostra oltre i profili dolci delle colline, è parte integrante di questo paesaggio marchigiano e le pittoresche vele delle paranze, dipinte con colori vivaci che recano la memoria di arcane simbologie, non passano inosservate agli occhi del pittore; egli ne trae un pretesto per condurre raffinate esercitazioni compositive, triangoli vivacemente colorati che danno origine a una stilizzazione grafico-cromatica di grande suggestione, secondo scelte che caratterizzano anche le sue nature morte nelle quali spesso compare il pesce appena pescato. Non sono certo, quelle di Monachesi, le calibrate, severe e fredde nature morte care ai sodali di Novecento, ma sembrano piuttosto l’epilogo contemporaneo di un filone più esuberante e sensuale, quello delle turgide  ètalages degli specialisti barocchi che si ravvisano nelle tele madide di umori rugiadosi di Cristian Berentz o piuttosto, per parlare di un artsita presente in varie raccolte marchigiane, dello Spadino.

        Nei primi anni Quaranta Monachesi elabora nature morte dai colori densi e vibranti, trattati con pennellate corpose; gli ortaggi e gli oggetti della quaotidianità sono disposti in un apparente disordine e si affollano sui piani dei tavoli, qausi ribaltandosi verso di noi. Con il passare del tempo, i colori si fanno più chiari e gli oggetti si articolano in composizioni più studiate e archiettonicamente, caratterizzate da amzzi florelai disposti entro alti vasi policromi. I fiori varipinti stilizzati da Monachesi con tratto deciso e perentorio non hanno certo l’aspetto rarefatto e fragile di un ikebana, ma piuttosto il sapore gustoso di quei mazzi compatti che le contadine picene mettevano dinnanzi alle edicole mariane, componendoli con i pochi fiori coltivati nell’orto di casa insieme all’insalta e ai carciofi, e con quelli nati spontaneamente sulle spallette delle strade brecciate. Tese su steli rigidi come aste di bandiere, le corolle variopinte da Monachesi non rilevano alcun interesse per l’appassire e il lento disfarsi, allegoria del mesto passar del tempo, ma sembrano piuttosto destinate a conservasi fraganti per l’eternità, testimoniando così l’inesauribile vitalità del loro creatore. I colori puri, violenti, sempre più vivaci sugli sfondi che si vanno schiarendo nel corso degli anni fino a diventare bianchi, hanno il vigore primordiale di un approccio selvagggio e sensuale all’arte del dipingere, dominato dall’istinto e dalla passione, che è il tratto distintivo di tutta l’opera di Sante Monachesi.

            Gli anni Cinquanta sono segnati dall’esperienza francese e dal successo incontrato dai suoi nuovi dipinti presso la Galleria Silvagni di Parigi: visitando i sobborghi della capitale, ancora segnata dalle ferite lasciate dal secondo conflitto mondiale, Monachesi era rimasto impressionato dai grandi condomini in costruzione ed laborava la seire dei “Muri ciechi”, imponenti muraglie prive di finestre che attendevano di essere affiancate da altri edifici, rese dall’artista con ampie campiture di colore puro – rosso squillante, azzurro smaltato, bianco accecante – che si levano contro un cielo vaporoso e si fanno pura astrazione. Non è facile indicare i nomi degli artisti d’oltralpe alle cui opere guardò in quegli anni con più profitto: Utrillo, Marquet, Matisse e Dufy sono i primi che vengono alla mente, evidenziando così l’eclettismo e la capacità di rielaborazione del pittore marchigiano. L’atmosfera inquieta e trasognata della metropoli francese, con la sua intensa vita notturna tornata a splendere dopo gli affanni della guerra, con i teatri e i caffè letterari, stimola in Monachesi il desiderio di elaborare opere nuove, animate da una gioia di vivere sincera: ecco allora nascere la serie dedicata alle clownesse, procaci donne nude che indossano cappelli c cono simili a quelli dei clown o delle fate rappresentate nelle miniature tardogotiche, raffigurante dal pittore marchigiano nell’atto di danzare sospese nell’aria e sempre pronte a divertisti, come le protagoniste di un eterno baccanale. 
E’ questo il tema al quale dedica un vasto dipinto murale realizzato nel 1956 ad Arcumeggia, dove Monachesi intende far rivivere il deserto borgo lombardo richiamando vari colleghi a dipinegre le mura delle abitazioni abbandonate,

           Instancabile promotore di nuovi movimenti artistici, destinati a una vita intensa ma breve, il pittore marchigiano nei primi anni Sessanta non rimase insensibile al progresso tecnologico e alla appassionante gara in corso fra l’Unione Sovietica e gli Stati Uniti per la conquista dello spazio. “Nell’epoca dei satelliti artificiali – spiegava – mentre l’uomo si accinge a conquistare la luna, è possibile continuare a dipingere gli stessi oggetti o meglio, a dipingere  con lo stesso intento di una volta?”: nasceva da queste considerazione l’Astralismo, al quale faceva seguito dal 1962 un nuovo movimento “Agrà”, presentato nel 1964 in occasione della XIII Biennale di Venezia. “Non cadremo più”, dichiarava Monachesi in quella circostanza e gli oggetti nelle sue tele fluttuano, come risucchiati in un gorgo cosmico che , superate le leggi della gravità, origina il comporsi di forme astrali dai colori vivaci, navicelle pronte ad affrontare il viaggio intersiderale alla ricerca del nuovo. Sollecitato da queste considerazioni, l’artista sperimentava nuovi materiali, più leggeri, maneggevoli e trasparenti di quelli tradizionalmente utilizzati nel campo della scultura: prendeva corpo l’idea di realizzare delle forme plastiche che non fossero ingombranti e potessero addirittura essere temporaneamente riutilizzate per altri fini, per poi tornare a svolgere il loro ruolo artistico. La gommapiuma sembrava essere il materiale adatto: i grandi fogli, piegati e legati, davano vita a seducenti forme avvolgenti ma poi potevano facilmente essere slegati per acquisire un aspetto nuovo: in occasione di una mostra dedicata alle Evelpiume allestita a Civitanova nel 1965, Monachesi sollecitava gli stessi visitatori ad esibirsi nel legare fogli di gommapiuma facendoli sentire scultori per un giorno. Nel contempo, l’artista maceratese era anche il primo a comprendere le potenzialità artistiche del metacrilato la cui trasparenza, unita ad una vivacità cromatica che caratterizza anche i dipinti di Monachesi, contraddiceva l’essenza stessa della scultura tradizionale: modellando con le mani i grandi fogli rossi, azzurri o gialli evocava forme arcane, rinnovando i modi della scultura senza rinunciare al vigore del plasticismo. Questo percorso, che parte con gli allumini a luce mobile  e si chiude con le evelpiume e  le sculture in metacrilato, consegna al terzo millennio l’esperienza creativa di un maestro che, pur essendo scomparso pochi anni prima della scadenza epocale, era già proiettato nelle dinamiche del futuro.
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