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Nasce a Pescara il 12 Marzo 1863 da una famiglia medio-borghese. Studia al collegio Cicognini di Prato, una dei più prestigiosi d’Italia, quindi si stabilisce a Roma, dove si iscrive alla facoltà di Lettere, senza però completare gli studi. Appena sedicenne pubblica un libro di poesie intitolato “Primo vere”, ispirato decisamente al Carducci. A Roma inizia, per il poeta, una più brillante avventura, letteraria e, insieme, umana. Il periodo romano è caratterizzato dalla frequentazione dei salotti, diviene cronista mondano dell’aristocrazia della capitale e si immerge in una vita d’esteta, protesa, fra amori e avventure, alla ricerca di piaceri raffinati. Vaste ma non profonde sono, in questo periodo, le sue esperienze di cultura. Legge soprattutto i poeti del Decadentismo europeo, di cui assorbe i motivi di sensibilità più raffinata. Nel 1882 viene pubblicato il secondo libro di poesie, “Canto Novo”, che arricchiva il linguaggio carducciano, già utilizzato per la raccolta d’esordio, di una solare e corporea vitalità. Qualche anno dopo pubblica un romanzo che ha un notevolissimo successo: “Il piacere”. D’Annunzio cerca di trasferire il suo gusto estetizzante anche nella vita, coltivando l’eleganza e indulgendo al gesto clamoroso. Si sposa molto giovane, dopo una fuga d’amore, ed ha una vita sentimentale intensissima, costellata di numerose amanti. Adora circondarsi di raffinate opere d’arte e conduce una vita dispendiosa che lo porta a indebitarsi. Proprio per sfuggire ai debiti si trasferisce nel 1891 a Napoli, dove rimane fino al ’94. Le raccolte poetiche maggiori sono del 1903: con i primi tre libri, “Maia”,”Elettra”,”Alcyone” si sarebbero misurati i poeti italiani delle successive generazioni. Ad Alcyone appartengono le famose liriche “La sera fiesolana” e “La pioggia nel pineto”, dove viene ripreso il tema, già preannunciato nel Canto Novo, dell’immedesimazione del poeta con la natura (Panismo). Dal 1898 vive a Settignano (Firenze), nella villa La Capponcina, vicino alla residenza di un’ennesima donna amata, la celebre attrice Eleonora Duse, con la quale ha un’intensa relazione. La vicinanza con la Duse fa sí che D’Annunzio intensifichi l’attività teatrale; il meglio del suo teatro è costituito dalle tragedie “Francesca da Rimini”, “La figlia di Jorio” e “La fiaccola sotto il moggio”. I creditori riescono a sequestrargli la villa e per questo nel 1910 D’Annunzio emigra in volontario esilio in Francia, dove continua a scrivere. Vive quattro anni a Parigi. Fino dalla fine dell’Ottocento comincia a registrare appunti e ricordi, costituendo così la base per le prose raccolte nelle “Faville del maglio”.
Tornato in Italia nel 1915, tiene altisonti e violenti discorsi a favore dell’intervento in guerra e si impegna personalmente in ardite azioni belliche. Dal 1921 fino alla morte vive sul lago di Garda, a villa Cargnacco. Perso l’occhio destro in un incidente aereo, compone nel periodo di infermità le prose del Notturno (1916). Nell’opera di D’Annunzio la vita dell’autore e la letteratura non solo si rispecchiano, ma l’esistenza privata diventa spettacolo per il pubblico, attirando sul poeta un interesse mai raggiunto da nessun autore italiano precedente e contemporaneo. E’ un artista inimitabile, anche grazie a gesta clamorose e avventurose, come l’impresa di Fiume. Si ritira nel 1921 a Gardone Riviera (sul lago di Garda) in una villa insieme a Luisa Baccara, senza rinunciare però ad altre avventure amorose, fino alla morte, avvenuta il 1° Marzo 1938.
La poetica
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La poetica e la poesia del D’Annunzio sono l’espressione più appariscente del Decadentismo italiano. Dei poeti decadenti europei egli accoglie modi e forme, senza però approfondirne l’intima problematica, ma usandoli come elementi decorativi della sua arte fastosa e composita. Aderisce soprattutto alla tendenza irrazionalistica e al misticismo estetico del Decadentismo, collegandoli alla propria ispirazione narrativa, naturalistica e sensuale. Egli rigetta la ragione come strumento di conoscenza per abbandonarsi alle suggestioni del senso e dell’istinto; spesso vede nell’erotismo e nella sensualità il mezzo per attingere la vita profonda e segreta dell’io. Egli cerca una fusione dei sensi e dell’animo con le forze della vita, accogliendo in sé e rivivendo l’esistenza molteplice della natura, con piena adesione fisica, prima ancora che spirituale. E’ questo il “panismo dannunziano”, quel sentimento di unione con il tutto, che ritroviamo in tutte le poesie più belle di D’Annunzio, in cui riesce ad aderire con tutti i sensi e con tutta la sua vitalità alla natura, s’immerge in essa e si confonde con questa stessa. La poesia diviene quindi scoperta intuitiva; la parola del poeta, modulata in un verso privo di ogni significato logico, ridotta a pura musica evocativa, coglie quest’armonia e la esprime continuando e completando l’opera della natura. La sua vocazione poetica si muta poi in esibizionismo e la poesia vuol diventare atto vitale supremo, una sorta di moralità alla rovescia, estremamente individualistica e irrazionale. Abbiamo allora l’esaltazione del falso primitivo, dell’erotismo o quella sfrenata del proprio io, indicata nei due aspetti dell’estetismo e del superomismo di Friedrich Nietzsche. L’estetismo è in definitiva il culto del bello, in pratica vivere la propria vita come se fosse un’opera d’arte, o al contrario vivere l’arte come fosse vita. Quest’atteggiamento, preso dal Decadentismo francese, è molto consono, corrispondente cioè alla personalità del poeta. Quindi l’esteta si limita a realizzare l’arte, ricercando sempre la bellezza; ogni suo gesto deve distinguersi dalla normalità, dalle masse. Di conseguenza vengono meno i principi sociali e morali che legano al contrario gli altri uomini. A differenza di questo il superuomo assomiglia all’esteta, ma si distingue per il suo desiderio di agire. Il superuomo considera che la civiltà è un dono dei pochi ai tanti e per questo motivo si vuole elevare al di sopra della massa; è l’esteta attivo, che cerca di realizzare la sua superiorità a danno delle persone comuni.
Le opere
Da Alcyone: “La sera fiesolana”
D’Annunzio era un terziario francescano (ordine di francescani non monastico ma laico); infatti questa poesia è scritta in un periodo in cui D’Annunzio si era dedicato a pratiche mistiche. Nella poesia si respira proprio questo francescanesimo e rieccheggia anche la laude di San Francesco. Qui la natura si anima e sembra voler suggerire al poeta una vicinanza naturale e un desiderio di rivelargli il mistero che lo avvolge. Questo è un esempio di panismo (da pan, divinità greca, che vuol dire “tutto”), quel sentimento di unione con il tutto, che ritroviamo in tutte le poesie più belle di D’Annunzio, in cui egli riesce ad aderire con tutti i sensi e con tutta la sua vitalità alla natura, si immerge in essa e vi si confonde. D’Annunzio descrive questo momento straordinario in cui la natura è prossima a sorgere e già il cielo non ha più lo splendore del giorno. L’unico rumore percepibile è quello del fruscio delle foglie del gelso, fatto dal contadino che le raccoglie; il resto è tutta natura, che aspetta finalmente dalla sera, dal sorgere della luna, la pace alla fine della giornata. Nella parte centrale della poesia, la natura sembra animata, desiderosa di rivelare all’uomo il grande mistero che la circonda. Le colline, ad esempio, sembra che vogliano parlare, però un divieto impedisce loro di farlo e questo loro silenzio le rende consolatrici dell’uomo; egli vivendo a contatto con la natura sente da parte di questa il desiderio di rivelarsi. Ogni sera sembra che l’uomo possa amare la natura di un amore ancora più forte.

Da Alcyone: “La pioggia nel pineto”
Questa lirica, una delle più belle del D’Annunzio, è stata definita una sorta di partitura musicale: la parola diventa un concerto che riproduce la caduta della pioggia nel bosco. Il poeta vaga nel bosco solitario con la donna amata, mentre la pioggia crepita sui rami e porta nella calura estiva un germinare nuovo della vita; i due viaggiano verso la più grande illusione della vita dell’uomo, l’amore, che nella quiete del bosco sembra improvvisamente possibile. Le due figure umane si fondono con la natura del bosco, in una totale e gioiosa comunione con la vita elementare di questa. La pioggia, dopo essere caduta sulla vegetazione e aver creato un insieme di suoni, di accordi che si fondono in una vasta sinfonia, finisce per penetrare nei loro sentimenti e nelle loro sensazioni.
“MAIA”
Fu composto nel 1903. E’ un poema vasto e ambizioso, perché vuole essere il messaggio di una vita nuova e di una nuova morale per l’umanità, o meglio per gli eletti, cioè gli eroi o superuomini. Maia canta la vita come gioia che nasce dall’abbandono all’ebbrezza dei sensi e ai suggerimenti dell’istinto, e da una comunione con la natura che ci permette di riviverne l’inesauribile energia vitale e quindi di raggiungere la pienezza dell’essere e della felicità. A questo naturalismo è connesso il mito dannunziano del superuomo, cioè dell’eroe, che è tale perché dotato di una vitalità più intensa, di una più forte capacità di godimento, e afferma la sua volontà di potenza realizzando i suoi istinti di là da ogni norma, accampandosi sulla massa degli altri uomini, gli schiavi.

“ELETTRA”
Il libro esalta gli eroi, la grandezza e la bellezza dell’eroismo, secondo il mito superumano ed estetizzante del D’Annunzio. In questo libro trovano spazio descrizioni di vecchie mura e viene rievocata la loro bellezza, la loro felicità lontana soprattutto dai tempi moderni. Comincia inoltre di qui la trasformazione del sentimento nazionale in nazionalismo ed imperialismo. Qui il D’Annunzio è chiaramente la voce di una parte importante della classe politica italiana ed europea di quegli anni, fautrice di quella politica di potenza che porterà alla grande guerra e alle successive dittature.

Da “Il piacere”: "Andrea Sperelli”
D’Annunzio introduce questo personaggio, Andrea Sperelli, il protagonista. Egli è un’esteta che vive la propria vita come fosse un’opera d’arte, un individuo che riesce ad elevarsi al di sopra delle masse per vivere una vita eccezionale e proprio per questo non si sente legato neppure ai vincoli morali e sociali che uniscono invece le persone comuni. In questo romanzo D’Annunzio descrive l’ultimo discendente di un’antica famiglia nobile, Andrea Sperelli, che porta avanti la tradizione di raffinatezza propria della sua casa. In particolare la sua vita amorosa è improntata su tali criteri: ha per amante Elena Muti , una bellissima donna, da cui è attratto per la sua sensualità straordinaria, che trova corrispondenza nella donna che lo appaga. Ma ella lo abbandona e Sperelli cerca di dimenticarla lanciandosi in nuove avventure, passioni, alla ricerca del piacere. In un duello viene ferito e successivamente curato a casa della cugina. Qui conosce un’altra donna, Maria Ferris, che al contrario della Muti è bella soprattutto spiritualmente. Sperelli vive con questa donna un rapporto ambiguo, in cui si fonde l’amore per l’amante precedente, soprattutto sessuale, con l’amore spirituale per la Ferris. Se non chè in un momento di trasporto amoroso chiama Maria con il nome di Elena. Maria si accorge dell’equivoco in cui è vissuta fino a quel momento e delusa lo abbandona. Andrea Sperelli resta così solo.

Le donne che D’Annunzio descrive finiscono sempre per abbandonarlo. L’esteta, forse proprio per l’eccezionalità della vita che pretende di vivere, è condannato alla solitudine. Il romanzo ha una carica vitalistica eccezionale e soprattutto il sensualismo diventa lussuria. E’ presente oltremodo una ricerca dell’artifizio per arrivare ad un piacere fisico sempre più intenso. Questo modo di scrivere portò al D’Annunzio un consenso ed una notorietà grandissima.
Da “Le vergini delle rocce”: “Claudio Cantelmo”
Al mito del superuomo D’Annunzio dedica un romanzo che ha per protagonista Claudio Cantelmo; egli è il superuomo e pensa che non gli basti una vita per poter realizzare questo suo desiderio di potenza e azione, decide quindi di avere un erede. Frequenta così una famiglia di grande nobiltà borbonica e dovrebbe scegliere tra le tre fanciulle di questa famiglia la donna con la quale avere l’erede. Di queste tre ragazze una è caratterizzata da grande sensualità e bellezza fisica, un’altra da grande bellezza spirituale e la terza da grande erudizione. Il romanzo si conclude con la sconfitta del superuomo, perché Cantelmo non può avere una fanciulla che possegga tutte e tre le caratteristiche.
Nel 1892 D’Annunzio legge Nietzsche, un filosofo che aveva mitizzato la figura del superuomo. Naturalmente D’Annunzio lascia cadere tutta la parte filosofica che circonda questo mito e coglie soprattutto le indicazioni politiche e amorali del superuomo.

Di questo superuomo vediamo due componenti:

- l’ideologia antidemocratica: egli si caratterizza soprattutto con un grande disgusto della plebe, vuole elevarsi al di sopra delle masse ed ha disgusto soprattutto del regime democratico, dell’uguaglianza politica, sociale ed economica della collettività;

 - l’atteggiamento di spingere alla guerra, vista come igiene del mondo, e quindi in guerra cercare quelle avventure che la pace e la tranquillità della vita borghese non potevano più offrire. In questo riconosciamo D’Annunzio, cioè per la sua attiva presenza nella vita politica italiana e per le imprese, che solo una dose di grande coraggio può indurre a compiere.

Il decadentismo

La critica usa il termine decadentismo, in chiave negativa per definire i gruppi intellettuali che difesero i valori di questa corrente letteraria. I periodici che si facevano portavoce di questo movimento furono: "Le Decadent", "Lutece", “La revue independante”. Ma fu il romanzo "A Rebours" di Jores Karl Huysmans il vero manifesto del movimento, dal momento che esso fisso un vero e proprio codice di motivi decadenti ai quali si ispirarono d’Annunzio nel "Piacere" e Oscar Wilde nel "Ritatto di Dorian Gray". E se inizialmente il termine Decadentismo indicava un movimento letterario, che nasce a Parigi negli ultimi decenni dell’Ottocento e ivi diffusosi, successivamente il termine designerà una intera corrente culturale di dimensioni europee che è con propaggini fin ai primi decenni del Novecento. 

Alla base della Weltanschauung [=visione del mondo] decadente vi sta il radicale rifiuto della visione positivistica borghese, secondo la quale la realta' appare come un insieme di fenomeni materiali regolati da leggi. La scienza ha il compito di individuare tale leggi e di garantire una conoscenza totale della realtà cui segue, il dominio dell’uomo sulla natura. Il decadente ritiene al contrario che ne' la ragione ne' la scienza possono dare la vera conoscenza del reale perché in "assenza di esso è al di là delle cose". Per questo l'anima decadente e' sempre protesa verso il mistero che e dietro la realtà visibile. E tutte le cose sono legate tra loro da analogie e corrispondenze perdendo la loro natura oggettiva. Per cui ogni cosa non e' che un simbolo di qualche altra più profonda che sta al di là di essa che si collega con infinite altre realtà che solo può individuare. 

Questa unione avviene anche sul piano dell'inconscio, dato fondamentale della cultura decadente, il quale distrugge ogni legame razionale con il mondo esterno mentre l'abbandonarsi ad esso porta alla scoperta di una realtà nuova. Gli strumenti che i decadenti privilegiano per arrivare alla vera conoscenza consistono negli stati abnormi e irrazionali dell’esistere come: la malattia, la nevrosi, la follia, il desiderio, il sogno, l'incubo e l'allucinazione. Questi stati di alterazione, sottraendosi alla ragione permettono di vedere il mistero che e' al di là delle cose. 

Una privilegiata forma di conoscenza e per i decadenti è l'arte; gli artisti (il poeta, pittore, musicista) sono infatti dei veggenti in quanto incapaci di spingere lo sguardo là dove non arriva l'uomo comune. Per questo l'arte appare come il valore più suo. Da là scaturisce il fenomeno dell' "estetismo". I decadenti compirono una rivoluzione del linguaggio poetico che diventa suggestivo, evocativo e la parola esprime un so che d'impreciso, vago, indefinito. Le tecniche espressive utilizzate per ottenere effetti di segreta suggestione sono: la musicalita' della parola, il linguaggio metaforico e analogico, la sinestesia. 

I temi della letteratura decadente
Tra i temi della cultura decadente ricordiamo l'amore verso il lusso, il prezioso, la lussuria che spesso diventa perversità e sadismo e masochismo. La nevrosi e' anch’essa una costante della letteratura decadente che viene tematizzata in personaggi di romanzi, drammi, di poesie, anche se essa costituisce una vera e propria atmosfera che avvolge l'intera cultura di questa età. 
Accanto alla malattia nervosa troviamo la malattia in genere vista come metafora di una condizione storica. La morte e' in questo periodo un tema dominante e ossessivo la quale vede nelle pagine degli scrittori un trionfo incontrastato. Ad essa si contrappone il vitalismo, esaltazione della pienezza vitale senza limiti e freni che trova il suo teorico in Nietzsche.
Il Futurismo
Movimento d'avanguardia formatosi a Milano nel 1909. Gli appartenenti al movimento miravano a liberare la società italiana dal bagagli culturale, storico e artistico del passato e a glorificare l'avvento della modernità. I futuristi erano affascinati dai recenti macchinari industriali, dai trasporti e dalle telecomunicazioni. In pittura e scultura, forme spigolose e linee incisive erano usate per trasmettere un senso di dinamismo. Una delle principali caratteristiche dei futuristi era la ricerca di movimento attraverso l'impiego di immagini ripetute dello stesso oggetto o figure disposte in sequenza a dare l'impressione di un rapido movimento.
La rottura con il passato
Il futurismo è un’avanguardia storica di matrice totalmente italiana. Nato nel 1909, grazie al poeta e scrittore Filippo Tommaso Marinetti, il futurismo divenne in breve tempo il movimento artistico di maggior novità nel panorama culturale italiano. Si rivolgeva a tutte le arti, comprendendo sia poeti che pittori, scultori, musicisti, cinematografi e così via, proponendo in sostanza un nuovo atteggiamento nei confronti del concetto stesso di arte.
Ciò che il futurismo rifiutava era il concetto di un’arte élitaria e decadente, confinata nei musei e negli spazi della cultura aulica. Proponeva invece un balzo in avanti, per esplorare il mondo del futuro, fatto di parametri quali la modernità contro l’antico, la velocità contro la stasi, la violenza contro la quiete, e così via.

In sostanza il futurismo si connota già al suo nascere come un movimento che ha due caratteri fondamentali:

· l’esaltazione della modernità; 

· l’impeto irruento del fare artistico.
Il futurismo ha una data di nascita precisa: il 20 febbraio 1909. In quel giorno, infatti, Marinetti pubblicò sul «Figaro», giornale parigino, il Manifesto del Futurismo. In questo scritto sono già contenuti tutti i caratteri del nuovo movimento. Dopo una parte introduttiva, Marinetti sintetizza in undici punti i principi del nuovo movimento. In un altro suo scritto, Marinetti disse come doveva essere l’artista futurista.

«Chi pensa e si esprime con originalità, forza, vivacità, entusiasmo, chiarezza, semplicità, agilità e sintesi. Chi odia i ruderi, i musei, i cimiteri, le biblioteche, il culturismo, il professoralismo, l’accademismo, l’imitazione del passato, il purismo, le lungaggini e le meticolosità. Chi vuole svecchiare, rinvigorire e rallegrare l’arte italiana, liberandola dalle imitazioni del passato, dal tradizionalismo e dall’accademismo e incoraggiando tutte le creazioni audaci dei giovani».
Il fenomeno del futurismo ha quindi una spiegazione genetica molto chiara. La cultura dell’Ottocento era stata troppo condizionata dai modelli storici. Il passato, specie in Italia, era divenuto un vincolo dal quale sembrava impossibile affrancarsi. Oltre ciò, la tarda cultura ottocentesca si era anche caratterizzata per quel decadentismo che proponeva un’arte fatta di estasi pensose quale fuga dalla realtà nel mondo dei sogni. Contro tutto ciò insorse il futurismo, cercando un’arte che esprimesse vitalità e ottimismo per costruire un mondo nuovo basato su una nuova estetica.

L’adesione al futurismo coinvolse molte delle giovani leve di artisti, tra cui numerosi pittori che crearono nel giro di pochi anni uno stile futurista ben chiaro e preciso. Tra essi, il maggior protagonista fu Umberto Boccioni al quale si affiancarono Giacomo Balla, e Giovanni Depero.

Il movimento ebbe due fasi, separate dalla prima guerra mondiale. Lo scoppio della guerra disperse molti degli artisti protagonisti della prima fase del futurismo. Boccioni morì nel 1916 in guerra. Nel dopoguerra il carattere di virile forza di questo movimento finì per farlo integrare nell’ideologia del fascismo, esaurendo così la sua spinta rinnovatrice e finire paradossalmente assorbito negli schemi di una cultura ufficiale e reazionaria.
