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Il

neoclassicismo





Motivo comune a tutta l'arte

neoclassica è la critica, che diventa condanna dell'arte

immediatamente precedente il Barocco e il Rococò. Si

condannano gli "eccessi" sregolati, l'abbandono dell'arte all'estro

dell'immaginazione, a cui corrisponde il virtuosismo tecnico che

"eseguisce" tutto ciò che s'immagina. La critica del Barocco

è antica quanto il Barocco: la tensione morale del Caravaggio

contrasta alla sciolta immaginativa di Annibale Carracci; il

classicismo severo di Poussin e di Philippe de Champaigne riflette

il rigore di un cattolicesimo quasi giansenista contrapposto alla

pompa mondana della Curia romana; la stessa esigenza di

castigatezza espressiva si prolunga in Subleyras e nel Benefial. La

cultura barocca è l'ultima cultura classica: i critici del.

Barocco vogliono correggere l'esagerazione e la deformazione del

classicismo, separare il classicismo-teoria dal

classicismo-immaginazione.


La cultura illuminista del

Settecento precisa l'opposizione all'arte-immaginazione in senso

razionalistico: in Inghilterra, si giunge ad affermare che non si

fa arte senza critica. Alla metà del secolo Winckelmann fissa,

sul piano teorico e storico, la nozione di classico; e già

Lodom, a Venezia, aveva fissato il principio di una pura

razionalità architettonica, per razionalità intendendo la

corrispondenza della forma alla funzione costruttiva. Per Milizia,

il maggior critico italiano del Settecento, "classico" e

"razionale" sono una cosa sola.


Se l'arte ha una propria legge

razionale, è autonoma, non può essere strumentalizzata

dall'autorità politica o religiosa a fini di potere. La

critica del Barocco si estende al Gotico, altro periodo in cui

l'arte appariva condizionata dal potere politico-religioso. Anche

quando raffigura soggetti religiosi o costruisce chiese, l'arte non

è religiosa, ma civile: raffigura soggetti sacri e costruisce

chiese perché tale è la richiesta della società e

l'arte, in definitiva, è un servizio sociale. La sostanziale

autonomia dell'arte è sancita dal sorgere di una filosofia

dell'arte o estetica (la prima trattazione e il primo impiego del

termine sono del Baumgarten, nel 1735). Per definire che cosa sia

l'arte bisogna delimitare il suo campo rispetto a quello delle

altre attività superiori: la scienza, la morale. Naturalmente,

con la distinzione sorge la necessità del rapporto. Come

l'obbiettivo della scienza è il vero e quello della morale il

buono, così l'obbiettivo dell'arte è il bello. Ma del

bello non si può dare una definizione in assoluto: se è

l'arte che lo realizza, si può studiarlo solo in quanto

realizzato dall'arte.


Il fatto che il bello venga

identificato con l'arte classica, e questa assunta come modello,

può sembrare in contraddizione con il rifiuto dei dogmi, dei

principi di autorità. Non è così. Poiché l'arte

è un modo di comportamento, è sempre possibile stabilire,

criticamente, in quali periodi della storia quel comportamento sia

stato più giusto. Il comportamento giusto è quello che

non è condizionato da imposizioni autoritarie, da pregiudizi,

da finalità utilitarie. La critica dimostra (o presume) che

questa condizione ideale si sia data soltanto nell'antichità

classica: in Grecia. Fatta eccezione per il Neoclassicismo

"politico" (David), che tuttavia cerca nella Roma repubblicana un

modello morale più che estetico, l'antichità greca (che

ormai si comincia a conoscere) appare superiore alla romana, che ne

dipende bensì, ma in cui la finalità estetica è

subordinata all'autorità politica.


L'assunzione del classico a modello

non rafforza la continuità storica tra l'antico e il moderno,

l'annulla. Il Barocco è ancora uno sviluppo della cultura

classica; il ritorno al puro classico tronca lo sviluppo. L'arte

neoclassica non è storicistica: si avrà infatti una

reazione storicistica al non-storicismo neoclassico. Il classico

è proposto all'ammirazione ed all'imitazione (e dunque non

è più la natura l'oggetto della mimesi) ma non

costituisce un precedente storico che possa avere un seguito nel

presente. Allo stesso modo nell'ambito civile e politico si

propongono all'imitazione gli eroi di Plutarco, ma quei modelli non

sono una premessa al pensare, all'agire presenti. Il modello vale

come imperativo categorico, introduce nell'arte l'idea del "dovere"

: bisogna affrontare i problemi del presente con la stessa fermezza

d'animo con cui gli antichi affrontarono quelli del loro tempo. Ma

tra quel passato ed il presente l'abisso è invalicabile:

l'arte neoclassica vuol essere arte moderna, impegnata a fondo

nella problematica del proprio tempo. Il fatto di avere

liberamente, criticamente scelto il suo modello non diminuisce la

sua autonomia: autonomia non significa mancanza di funzione,

significa soltanto che la funzione dell'arte non è più

subordinata, ma coordinata. La ragione non è un'entità

astratta, deve dare ordine alla vita pratica. Gli architetti

neoclassici sanno che un nuovo ordine sociale esige un nuovo ordine

della città: ogni loro progetto si iscrive in un piano di

riforma urbanistica. La nuova città dovrà avere, come

l'antica, i suoi monumenti; ma l'architetto dovrà occuparsi

anche dello sviluppo del tessuto sociale e funzionale. Si

costruiscono chiese come templi classici, ma anche scuole,

ospedali, mercati, dogane, porti, caserme, prigioni, magazzini,

ponti, strade, piazze. Gli scultori e i pittori lavorano per la

città: statue, decorazioni, grandi figurazioni storiche che

propongano esempi ai cittadini. E prediligono il ritratto: un modo

di analizzare e chiarire il rapporto tra la naturalità

(sentimento) e la socialità (dovere) della persona. Nel

momento in cui, in tutta l'Europa, il potere economico e politico

passa dalle vecchie caste privilegiate alla borghesia "funzionale",

l'arte neo-classica accompagna la trasformazione delle strutture

sociali con la trasformazione del costume. Il Neoclassicismo non

è collegato rigidamente all'ideologia rivoluzionaria, anche se

neoclassica è l'arte del tempo della rivoluzione e

dell'impero.


È rivoluzionario David, non

Canova; è collegata all'ideologia illuministico-rivoluzionaria

l'utopia urbanistica (e l'architettura rigorosamente "teorica" ) di

Boullée (1728-1799) e di Ledoux (1736-1806), non la riforma

urbanistica di Berlino, dovuta in gran parte a Schinkel

(1781-1841); riflettono la nuova figura della "capitale" le riforme

del centro di Parigi e i piani di ristrutturazione di Milano

(dell'Antolini : 1754-1842) e non l'espansione neoclassica di

Torino né gli interventi urbanistici moderati e tipicamente

"borghesi" del Valadier (1762-1839) a Roma. Non per opportunismo

gli artisti neo-classici si adeguano alle esigenze di ambienti

politici e sociali molto diversi e talvolta orientati ad ideologie

opposte: di fatto il Neoclassicismo, come stile, non ha una propria

caratterizzazione ideologica, è disponibile per qualsiasi

richiesta sociale.


La parola stile, che da questo

momento comincia ad avere un significato, sta appunto ad indicare

una cultura figurativa che non implica una concezione del mondo ma,

semplicemente, una concezione dell'arte: non un sistema, ma un

metodo. In altre parole, e nel senso più elevato del termine,

una tecnica; ma è proprio dal principio dell'Ottocento,

cioè dall'inizio dello sviluppo industriale, che non si

può più parlare di tecnica se non in senso "elevato".


All'ideale barocco della tecnica

"virtuosa" succede l'ideale neo-classico della tecnica rigorosa; ma

che cosa eseguisce, la tecnica, se non ha più il compito di

realizzare ciò che si immagina?


Alla immaginazione barocca succede

l'ideazione neo-classica: un'immaginazione ancora, se si vuole, ma

che uniforma i propri procedimenti a quelli della ragione. La vera

tecnica dell'artista è la tecnica del progettare, tutta l'arte

neoclassica è rigorosamente progettata. L'esecuzione è la

traduzione del progetto mediante strumenti operativi che non sono

esclusivi dell'artista, ma fanno parte della cultura e del modo di

vita della società.


In questo processo di adattamento

tecnico-pratico si elimina necessariamente l'accento individuale,

l'arbitrio geniale della prima invenzione, ma in compenso l'opera

acquista un interesse diretto per la collettività ed adempie a

quel compito di educazione civile che l'estetica illuminista

assegna all'arte in luogo dell'antica funzione religiosa e

didascalica. Era un sacrificio che l'etica del tempo considerava

doveroso: non si fonda una società libera e ordinata senza

limitare l'arbitrio individuale, sia pure del genio. L'artista non

aspira più al privilegio. del genio, ma al rigore del teorico:

non dà al mondo invenzioni da ammirare, ma progetti da

realizzare.


Perfino Canova, che proclamava la

necessità di una " sublime esecuzione ", faceva eseguire quasi

totalmente dai " tecnici " del marmo le sue statue: possibile che

non si accorgesse che ne risultava frenato l'impeto delle

invenzioni prime, i bozzetti? Possibile che, come molti seguitano a

ripetere, di tutta l'arte neoclassica si salvino soltanto i disegni

e i bozzetti o le rare improvvisazioni?


Evidentemente Canova voleva che le

sue sculture diventassero fredde e quasi impersonali passando

attraverso una esecuzione non emozionata. Non si può

immaginare una musica che possa essere eseguita solo da chi l'ha

scritta, il sublime ideale morale dei filosofi non avrebbe alcun

effetto sulla vita degli uomini se non venisse tradotto e ridotto

in aride norme giuridiche: alla stregua di queste, dunque, debbono

valutarsi le regole neoclassiche, che non segnano affatto la

paralisi dell'arte ma l'acquisto, da parte degli artisti, di una

lucida coscienza della loro funzione civile.


La riduzione della tecnica propria

dell'arte alla tecnica (o al metodo) della progettazione segna il

distacco definitivo dell'arte dalla tecnologia e dalla produzione

dell'artigianato, e la prima possibilità di raccordo tra il

lavoro ideativo dell'artista e la nascente tecnologia industriale.

Si osservi un mobile "rococò" : ha linee capricciosamente

ricurve, forme variamente tornite e modellate, intagli, sbalzi,

svolazzi, dorature, pitture, frange, fiocchi, galloni. A farlo

hanno collaborato vari artigiani diversamente specializzati

(falegnami, intagliatori, stuccatori, doratori, tappezzieri,

ricamatori), ciascuno apportando al lavoro comune il meglio della

propria esperienza; e la qualità artistica dell'oggetto

dipende dalla bontà dell'esecuzione, dal modo con cui gli

operatori hanno saputo mescolare ad una consumata esperienza un

brillante estro inventivo. Si osservi ora un mobile "impero": ha

linee semplici, architettoniche, che mettono in valore la

qualità schietta della materia; l'ornato è estremamente

sobrio, per lo più di elementi metallici lavorati a parte e

applicati. Potrebbe, almeno nelle parti essenziali, essere prodotto

a macchina, in serie; e la sua qualità estetica sta nella

fedeltà con cui l'oggetto realizza la chiarezza strutturale

del progetto.


L'arte neoclassica si serve con

assoluta spregiudicatezza di tutti i mezzi che la tecnica mette a

sua disposizione. Nell'architettura, il principio della

corrispondenza della forma alla funzione statica porta al calcolo

scrupoloso dei pesi e delle spinte, allo studio della resistenza

intrinseca dei materiali: è proprio l'architettura neoclassica

che sperimenta i nuovi materiali e rivaluta, sul piano estetico, la

ricerca tecnoscientifica degli ingegneri. Nelle arti figurative, la

base di tutto è il disegno: il fine tratto lineare, che

certamente non esiste in natura e non si dà alla percezione

del vero, ma che traduce in cognizione intellettuale la nozione

sensoriale dell'oggetto. La formazione scolastica dell'artista

avviene mediante lo studio di incisioni al tratto da opere del

passato (e non soltanto "antiche"): molto diverse dunque dalle

stampe a chiaroscuro dei due secoli precedenti, che miravano ad

educare l'occhio alla valutazione e al confronto dei valori tonali.

Si vuole educare alla chiarezza assoluta della linea, che riduce

all'essenziale e non dà luogo al probabilismo delle

interpretazioni.


Benché la trasformazione

dell'arte operata dalla cultura illuminista si compia in un arco di

tempo che copre quasi tutto il Settecento, di vero e proprio

neoclassicismo si può parlare soltanto a partire dalla

metà del secolo, dopo la teorizzazione del Winckelmann e del

Mengs; la fase culminante, di espansione in tutta l'Europa e

perfino negli Stati Uniti d'America, è quella che va dai primi

dell'Ottocento alla fine dell'impero, e prende il nome, appunto, di

stile impero.
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La poderosa ondata del Romanticismo

storico è il prodotto della reazione della cultura europea

all'evento quasi incredibile che pone fine all'epopea napoleonica

e, con essa, al mito dell'eroe come unico, supremo, universale

protagonista della storia.







  
II neoclassicismo nella

pittura italiana - Genesi del neoclassico.





Quando nelle correnti storie

dell'arte, e non soltanto italiane, si giunge al capitolo del

neoclassico, un'aria di benevola sopportazione, un senso di

sbrigativo se non di caduco, la visione di qualcosa di secondario

se non di decadente, come di un freddo ponte di passaggio tra le

grazie settecentesche e le realizzazioni romantiche, riempie le

pagine.


Unica eccezione, e non sempre, il

Canova. Sulla scia di critiche superatissime ripetendo con lecita

ignoranza superficiali luoghi comuni, si vede il neoclassico non

come un vasto, spontaneo, necessario movimento e rinnovamento di

stile, ma come un gusto a freddo, di origine puramente

intellettuale, nato dalle dottrine del Winckelmann e dalle teorie

del Mengs e avente per meta ideale, e non sentita, l'imitazione

delle forme e degli spiriti dell'arte antica indagata con

mentalità archeologica. Poco manca che lo si faccia nascere

dalle scoperte degli scavi di Ercolano e di Pompei, così come

l'età moderna dalla scoperta dell'America. Si dimentica in tal

modo non solo che il neoclassico non è sempre, e non è

mai alle sue origini, di ispirazione dottrinale e archeologica, ma

che dalla pace di Aquisgrana alla fine della Santa Alleanza, dal

1748 al 1850, esso fu ben più che una maniera, ben più

che un gusto, ben più che uno stile e investendo di sé

non solo pittura scultura architettura, ma arti decorative e

suntuarie, musica e letteratura e pensiero e financo moda ed

abitudini, divenne l'espressione del suo tempo, la manifestazione

più apparente e insieme più solida di un modo di vivere.

Talché meglio che di gusto o di stile neoclassico si può

parlare, da un punto di vista più universale, di età

neoclassica. In un mondo di aristocrazie che tra paci e guerre,

regni e imperi, rivoluzioni e reazioni, trasformazioni politiche

morali economiche, diventa un mondo borghese, il neoclassico con le

sue idee e nelle sue forme fu l'ultima espressione unitaria

d'Europa, uguale a se stessa in Italia e in Francia, in Inghilterra

e in Russia e perfino negli Stati Uniti d'America, cui diede un

volto e una coscienza estetica, ultima espressione di una

unità sostanziale sotto le diversità apparenti che solo

le pur necessarie rivoluzioni dell'Ottocento dovevano disperdere.

Come le idee, le dottrine, lo spirito dell'illuminismo e

dell'enciclopedia rinnovano la filosofia, la moralità, il

pensiero, il concetto della vita e della storia e infine il modo di

vivere, portando le certezze assolute di un Cartesio e di un

Bossuet alle analisi, alle ricerche, ai problemi di un Voltaire e

di un Diderot, così l'arte neoclassica, manifestazione di un

rinnovamento che riguarda tutta l'Europa per la sua genesi e le sue

forme, ci appare la parallela reazione alle ultime espressioni del

barocco e del rococò. Un'arte devota al colpo d'occhio e alla

sensualità coloristica, al virtuosismo architettonico, alla

magniloquenza statuaria, non poteva non urtare un gusto che, fatto

di aristocratico borghese e di religioso laico il volto morale

d'Europa, cercava nuova semplicità e schiettezza, una più

viva aderenza tra il proprio costume, il proprio rinnovato pensiero

e le proprie manifestazioni artistiche e letterarie, e ispirava

conseguentemente un carattere di limpida logica, di

razionalità e di adesione morale al nuovo mondo, anche alle

opere degli artisti che con tali criteri era portato a giudicare.

La "clarté", la "raison", lo spirito di geometria, cioè

di analisi e di ricerca, che, non soltanto in Francia, pongono le

classificazioni della storia e dell'economia, le leggi e le regole

delle scienze fisiche e naturali, dopo aver sommosso e rinnovato le

concezioni e gli apprendimenti della filosofia e della storia

appunto, si volgono alla poesia applicando ad essa gli stessi

principi, diretti qui alle leggi che reggono la nascita dell'opera

d'arte, alla ricerca del bello e dell'idea creativa, alle regole di

un giudizio valido su di esse. Nacque così una teoria

razionale dell'arte quale frutto della sola intelligenza

consapevole, e nel dualismo latente e insuperabile di tale

concetto, in luogo del processo intuitivo della creazione artistica

che talvolta sentirono ma non seppero esattamente esprimere, quei

teorici posero le formule ibride della scelta, del giudizio, del

gusto, sia per l'artista che per il critico.
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