Francesco Pagliazzi e la pittura

Alla Mostra Autunnale di Palazzo Strozzi, allestita a Firenze nel novembre del 1945, la Galleria d'arte moderna di Palazzo Pitti acquistava per le proprie collezioni un quadro di Francesco Pagliazzi, Interno - Palazzuolo di Romagna: un'infilata di stanze modeste e disadorne, lambita dalla luce pallida di una giornata di fine inverno che scandiva quegli ambienti spogli secondo severe campiture cromatiche, di chiara reminiscenza macchiaiola. La rigorosa composizione per tasselli di forma-colore tipica della 'macchia' era resa, però, con una condotta pittorica più fragile e vibrante, tale da infondere all'immagine una vena di rattenuta malinconia, indicativa della personale interpretazione che Pagliazzi dava di quel movimento artistico e del ruolo - imprescindibile nella Toscana del primo Novecento - che esso ebbe per il rinnovamento figurativo fondato sulla continuità con la tradizione. Fin dai suoi esordi, d'altronde, l'artista aveva rifuggito la solenne ricomposizione classicista delle forme, privilegiando le espressioni riposte, il tono calato, consoni ai soggetti umili e semplici che gli erano cari: figure di vecchi, di zoppi, di ortaggi modesti accostati con apparente casualità, dove la materia pittorica, come percorsa da un fremito, tendeva a sfaldarsi.  

Se ad avviare il giovane Pagliazzi verso tali elaborazioni impressionistiche, avevano contribuito in maniera rilevante l'insegnamento e gli esempi di Libero Andreotti, suo maestro all'Istituto d'arte di Porta Romana, il quale, dalla fine degli anni Venti, proponeva immagini di toccante umanità, prive di ogni retorica e indifferenti ai canoni tradizionali della bellezza, certo, fu il clima culturale degli anni, velato di incertezze, che persuase l'artista a concepire un proprio linguaggio sempre più allusivo e d'introspezione. Sollecitato da una siffatta esigenza, egli cominciò a guardare alla pittura di Maurice Utrillo, a quella data oggetto d'interesse per altri giovani pittori fiorentini fra i quali Giorgio Settala, Alberto Caligiani, Mario Landi che, come il Nostro, avevano avuto lo studio al Conventino, un edificio appartato della vecchia Firenze, adibito a botteghe artigiane oltre che ad atelier per artisti noncuranti della mondanità. 

Furono, dunque, le pennellate sicure e concitate, le abbreviazioni succose del colore, elaborate da Utrillo per dipingere le vitalistiche visioni di Parigi e dei suoi sobborghi, che Pagliazzi cominciò a far proprie fino a raggiungere quelle cadenze espressive "veementi, fulminee, genialmente sintetiche che tuttavia colpivano per come e per quanto rendevano l'evidenza degli oggetti", come scrisse in proposito Pietro Annigoni, amico di lunga data del pittore e suo compagno in mostre importanti, insieme ad un altro raffinatissimo artista toscano, l'orafo Enrico Serafini, creatore di opere preziose ancor più per la qualità dell'invenzione che per i materiali che le compongono. E fu con una Natura morta contrassegnata dai caratteri formali indicati da Annigoni che il pittore partecipò alla II Quadriennale romana nel 1935.

La mostra offrì a Pagliazzi l'opportunità di conoscere la pittura di Filippo De Pisis allora tornato da Parigi, e quella stesura abbreviata, percorsa di palpiti di luce e di colore, rappresentò ai suoi occhi un'ulteriore conferma di quanto conveniente fosse la via da lui intrapresa per ottenere una maniera espressiva in grado di suggerire l'immediatezza dell'ispirazione e il tempo necessario a sedimentarla.

All'indomani della guerra, le meditatissime riflessioni dell'artista sull'attualità dei valori pittorici dell'impressionismo trovarono conferma nelle indicazioni della critica più autorevole, di Roberto Longhi e di Francesco Arcangeli prima di tutti, che individuava in quel movimento, libero dai canoni tradizionali della rappresentazione, un indiscutibile significato di modernità. In quel difficile momento della storia europea, l'estraneità della pittura impressionista a caratteri convenzionali di ordine, misura, equilibrio, rapporti metrici, venne assunta a espressione morale da parte di una società che fidava in una nuova dimensione umana e civile, forse più fragile ma senz'altro più disposta ad un armonioso rapporto con l'universo. 

Nella quiete appartata di Palazzuolo, dove si era rifugiato durante la guerra per poi formarvi la famiglia, le premesse della ricerca figurativa di Pagliazzi trovarono compiutezza espressiva. Mentre partecipava attivamente alla vita politica del paese di cui fu sindaco per varî anni, l'artista si dedicava con rinnovato entusiasmo alla pittura. Tralasciati gli interni disadorni e pervasi di inquietudine sospensiva, ispirati dalle apprensioni del tempo di guerra, egli si rivolgeva a temi intessuti di un sentimento partecipe, se pur schivo, verso gli aspetti affabili del mondo. Accanto alle nature morte di oggetti modesti - ortaggi, utensili di cucina, fiori di campo - nascevano allora i ritratti di persone amate, fra cui risaltano per bellezza e poesia quelli della figlioletta Adelina, le vedute ariose della campagna che attornia il paese, gli scorci delle sue viuzze antiche, i fiumi e i torrenti che lo bagnano, le sponde ombreggiate d'alberi e di cespugli. Immagini risolte nella corposa materia del colore, ma che celano sotto la guizzante vivacità della pennellata, la sapienza compositiva memore dell'insegnamento dei macchiaioli, come critici attenti e sensibili quali Tommaso Paloscia e Elvio Natali hanno sempre riconosciuto. 

Dal 1950 Pagliazzi cominciò a trascorrere lunghi periodi a Parigi, quasi a voler condividere l'atmosfera che permeava le vedute urbane ed i paesaggi degli impressionisti. In sintonia con i dettami della critica del tempo, convinta della immediatezza di trasposizione dal vero della pittura impressionista, il pittore adottò, in seguito a quel primo viaggio, una misura di tele e di tavolette, idonea al bozzetto realizzato en plein-air; "in quella proporzione" egli dichiarava di aver trovato "una certa armonia tutta propria della spiritualità francese, che lo aveva piacevolmente conquistato fin dal primo momento della permanenza parigina" (F. Pagliazzi, in Mostra retrospettiva di Francesco Pagliazzi, Firenze 1997, a cura di Domenico Viggiano). Su quei dipinti Pagliazzi appuntava in calce il nome del luogo raffigurato, così che oggi essi costituiscono, nella sequenza cronologica, una sorta di liber veritatis; non solo il percorso delle esperienze, dei viaggi compiuti, ma anche quello intimo, e ben più significativo per la comprensione di un artista, dei luoghi che ispirarono la sua fantasia: il Pozzo della Ruota, le anse del fiume Senio, a Palazzuolo, le Tuileries, Place Clichy, i giardini del Lussemburgo a Parigi, San Giorgio o la Salute a Venezia, e poi la fortezza di Livorno, la darsena di Viareggio, il palazzo di Donna Anna a Napoli, e ancora piazza della Signoria e il Battistero di Firenze, ma anche la bellezza fragrante di un albero in fiore alle pendici del Monte alle Croci. 

La disposizione etica che aveva indotto l'artista ad impegnarsi di persona nell'amministrazione di Palazzuolo, si rifletteva ovviamente nella sua fiducia verso i valori sociali e civili dell'arte se capace di trasmettere l'amore per il presente, per la quotidianità affettuosamente osservata, mantenendo viva la freschezza dell'invenzione. Consapevole di come la sua opera rispondesse ad una simile concezione estetica, egli non si lasciò distrarre dalla miriade delle espressioni più o meno programmatiche proposte a ritmo frenetico dalla cultura artistica degli anni Cinquanta e Sessanta. Senza mai perdere la fede nei valori comunicativi dell'arte, egli mantenne sostanzialmente inalterato nel tempo il proprio linguaggio, pago degli esiti della ricerca maturata negli anni, che gli aveva permesso di trasfondere in un'armonica imperturbata visione del reale, la portata emozionale del suo dettato interiore, come ha scritto Elvio Natali (Francesco Pagliazzi al Centro S. Marco, in "Toscana oggi", Firenze 1 luglio 1984, p.9).
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