
SAPER LEGGERE L’ARTE seconda parte
A cura di Emanuela Giulietti



Vincent Van Gogh
“Camera da letto” 

1888, olio su tela, 72 x 90 cm,
Van Gogh Museum, Amsterdam







TIPO ICONOGRAFICO:

DOVE?
- Camera da letto

QUANDO?
- Non delineato (ai tempi di Van Gogh)

CHI?
-Nessuno

COSA?
- Letto
- Due sedie
- Un tavolino
- Una finestra
- Sei dipinti appesi alla parete
- Un asciugamano
- Una finestra
- Due porte
- Indumenti appesi
RIFERIMENTO:
- Van Gogh così descrisse il quadro in una lettera 
all'amico Gauguin:

« Ho fatto [...] un quadro della mia stanza, con i 
mobili in legno bianco come sapete. Ebbene mi è 
piaciuta molto l'idea di dipingere un interno con 
quasi niente dentro, di una semplicità alla Seurat
»
(Lettera a Paul Gauguin, Arles, ottobre 1888)



INDIVIDUAZIONE DEL 
GENERE 
ICONOGRAFICO:

- PITTURA DI 
GENERE



ll dipinto esposto all'Art Institute of Chicago. (PRIMA VARIANTE) 1889



Il dipinto esposto al Museo d'Orsay di Parigi. (SECONDA VARIANTE) 1889



1.TECNICA (Come? Com’è fatta?)  -Analisi Preiconografica-
Di che tipo di opera si tratta?
PITTURA DI GENERE (ORIGINALE)
Quale tecnica è stata utilizzata?
E’ un olio su tela
Chi è l'autore?
Vincent Van Gogh
Qual è il titolo dell'opera?
Camera da letto
Quando è stata realizzata?
1888
Che dimensioni ha?
72 x 90 cm
Dove si trova?
Van Gogh Museum, Amsterdam
Di quali materiali è composta?
Le linee sono…Dalla linea nera che contorna gli oggetti, ai colori netti e privi di 
ombre e alle pareti e al pavimento inclinati, quasi sul punto di crollare, dando la 
sensazione che tutto stia lentamente scivolando verso sinistra.
I colori sono…I toni del verde e del celeste mirano a dare un senso di tranquillità e 
comoda serenità, rinforzati dalla figurazione pittorica che si sofferma sul grande letto 
e sui pochi oggetti nella stanza, ordinata e pulita



2.SOGGETTO (Chi? Cosa?) –Analisi Iconografica-

Fai una breve descrizione di cosa è rappresentato nell'opera.
Sulla destra vi è un letto, ripreso da piedi, sulla parete accanto al 
quale sono appesi quattro quadri su due ordini: quelli in basso 
sono sommari e sintetici, quelli in alto sono identificabili in un 
autoritratto, ed un ritratto del postino Joseph Roulin; a sinistra del 
letto c'è una coppia di sedie ed un tavolino all'angolo, sopra il 
quale nel muro si apre, decentrata sulla destra, una finestra il cui 
panorama ci è negato dai vetri: la ripresa si ferma infatti al caldo 
interno, piccolo ma spazioso ed arioso.I muri hanno un colore blu 
che partendo da destra digrada verso sinistra, appesi ai muri 
possiamo vedere 5 quadri,un asciugamano di colore verde e alla 
sinistra della finestra uno specchio.
A quale movimento artistico apparteneva l'artista?
Autodidatta
Il genere pittorico di quest’opera è…
Pittura di genere



3.POETICA (Perchè) –Analisi Iconologica-

Quale poteva essere il significato di quest’opera?
L’immagine ha un vago senso di deformazione prospettica che anticipa le più ardite 
deformazioni degli artisti espressionisti. Ma qui, tutto sommato, domina il senso di 
tranquillità e anche le pennellate si dispongono con calma, senza eccessivo 
nervosismo o concitazione. Sembra come se Van Gogh ripeschi nella memoria la 
sua vecchia camera da letto come approdo di serenità e di equilibrio, in un 
momento in cui il suo travaglio psicologico era sicuramente notevole.
Esistono simbologie e riferimenti letterari per quest’opera?
Il soggetto che vediamo raffigurato in questa opera e come anche il titolo ci aiuta a 
capire meglio, rappresenta la stanza di Vincent, il quale in quel preciso periodo 
risiedeva presso una “anonima” cittadina del Sud della Francia chiamata Arles. 
Questa semplice cittadina francese oggi è famosa per i turisti e gli appassionati di 
arte anche grazie al pittore olandese Van Gogh che vi soggiornò. Sembra anche da 
testimonianze che il pittore fosse davvero molto innamorato sia di Arles che 
soprattutto della piccola stanzetta in cui viveva e trascorreva gran parte delle 
giornate a dipingere o a dormire.
Cosa vuole comunicare l’opera?
Van Gogh intendeva (come ha scritto) comunicare all'osservatore un senso di 
assoluto riposo. E per questo, potremmo dire che ci è riuscito perfettamente. La 
luce e i colori usati fanno dimenticare la povertà dell’arredo e trasformano la stanza 
in un luogo prezioso e ricco di sensazioni. 
Descrivi le sensazioni che provoca in te quest’opera.

_______________________________________________



Paul Cèzanne
“Natura morta con zuccheriera” 

1888, 61 x 90 cm, olio su tela
Museo Puskin, Mosca





Attività n. 1
“Leggere Cezànne”

Artisti di riferimento:
Paul Cezànne

Obiettivo:
Realizzare una natura morta personale e poi una variante 
dell’opera letta attraverso dei solidi geometrici.
Finalità:
L’alunno imparerà a leggere le opere di Cezànne
attraverso un procedimento di sintesi degli oggetti, una 
mela verrà letta come una sfera, una pera come un 
cono….







LE AVANGUARDIE
Il Fauvismo

(in francese "belve, selvaggi“)
(1905-1908 d.C.)

L’Arte come COLORE PURO
(accezione positiva)

-ll gruppo di artisti chiamati Fauves non fu mai un vero 
gruppo; non ci fu infatti mai un programma e neppure una 
vera comunità d'intenti.
-Van Gogh e Munch gli ispiratori.
-Semplificazione delle forme, abolizione della prospettiva e 
del chiaroscuro, sull'uso di colori vivaci e innaturali, 
sull'uso incisivo del colore puro, spesso spremuto 
direttamente dal tubetto sulla tela e una netta e marcata 
linea di contorno.



-Esaltazione della forza dell'arte primitiva e della 
libertà dell'artista da vecchie convenzioni. 
-Minor angoscia esistenziale, un minore intento 
polemico e critico nei confronti della società
(differenza con l’Espressionismo Tedesco).
-Durata breve del movimento che sfocerà nel 
Cubismo.
-Primissimi collage misti a pittura.



PAROLE CHIAVE DEL FAUVISMO:
COLORE PURO, FORME SEMPLICI, 

ARTE PRIMITIVA



Henri Matisse 
“La danza”

1909-1910 olio su tela 260×391 cm 
Museo dell'Ermitage, San Pietroburgo





Henri Matisse - La danza - I versione del 1909 - Esposta al MoMA di New York





TIPO ICONOGRAFICO:

DOVE?
-Sfondo naturale

QUANDO?
- Non delineato

CHI?
- Cinque figure

COSA?
- Nessun elemento in 

particolare

RIFERIMENTO:
-



INDIVIDUAZIONE DEL 
GENERE 
ICONOGRAFICO:

RITRATTO DI GRUPPO



1.TECNICA (Come? Com’è fatta?)  -Analisi Preiconografica-
Di che tipo di opera si tratta?
Ritratto di gruppo (II VERSIONE- VARIANTE)
Quale tecnica è stata utilizzata?
E’ un olio su tela
Chi è l'autore?
Henri Matisse
Qual è il titolo dell'opera?
La danza
Quando è stata realizzata?
1909-1910
Che dimensioni ha?
260×391 cm
Dove si trova?
Museo dell'Ermitage, San Pietroburgo
Di quali materiali è composta?
Le linee sono…
Le linee sono semplificate e i colori piatti, mentre le figure suggeriscono
un forte senso di ritmo. Il cerchio (ovale) non si chiude proprio perché esso
rappresenta la vita, l'andamento stesso della danza. 
I colori sono…
Intensi, vivaci, piatti, fra loro complementari. Il blu, il rosso e il verde sono i 
colori dominanti.



« Il primo elemento della costruzione fu il ritmo, il 
secondo una vasta superficie blu scuro (allusione 
al cielo mediterraneo nel mese di agosto); il terzo 
un verde scuro (il verde dei pini mediterranei). 
Partendo da questi elementi, i personaggi non 
potevano che essere rossi, per ottenere un 
accordo luminoso. »

Henri Matisse



2.SOGGETTO (Chi? Cosa?) –Analisi Iconografica-

Fai una breve descrizione di cosa è rappresentato nell'opera.
Cinque persone, mano nella mano, danzano in un girotondo 
surreale.
A quale movimento artistico apparteneva l'artista?
Fauvismo.
Il genere pittorico di quest’opera è…
E’ un ritratto di gruppo.



3.POETICA (Perchè) –Analisi Iconologica-

Quale poteva essere il significato di quest’opera?
Il dipinto è altamente simbolico e si presta a molteplici interpretazioni. La 
più comune vede l’opera come una metafora della vita umana, una danza 
gioiosa in bilico sul mondo pronta a spezzarsi. Il quadro però potrebbe 
anche essere simbolo dell’infanzia, in un girotondo disordinato ma 
armonico di corpi messi a nudo in capo a un mondo irreale.
Esistono simbologie e riferimenti letterari per quest’opera?
Parlandone durante un’intervista per Nouvelles nel 1909, Matisse dice: 
«Tre colori per un vasto pannello di danza: l’azzurro del cielo, il rosa dei 
corpi, il verde della collina».
Cosa vuole comunicare l’opera?
Nella sua semplicità, La danza riesce a evocare sensazioni forti. I corpi 
sono dinamici e armonici ma, in basso a sinistra, il cerchio sta per 
spezzarsi tra due personaggi tesi uno verso l’altro, creando così una 
sensazione di equilibrio e gioia – quella data dalla danza – ma di paura al 
tempo stesso – provocata dall’imminente rottura dell’armonia.
Descrivi le sensazioni che provoca in te quest’opera.
_______________________________________________



Musica, olio su tela, 260x389 cm,1910, Museo dell'Ermitage di San Pietroburgo.



Il dipinto ad olio fu acquistato da Sergej Ščukin, un ricco 
imprenditore russo e grande collezionista di arte, già 
committente del più celebre La danza, anch'essa un'opera di 
Matisse situata all'Ermitage. In una sua lettera del 31 marzo 
1909 rivolta all'artista è scritto:

« Nella mia casa si tengono spesso concerti. Ogni inverno ci 
sono circa dieci concerti (Bach, Beethoven, Mozart), quindi il 
pannello della musica dovrebbe suggerire un po' l'atmosfera 
di casa. »



Matisse usava partire dalla raffigurazione della realtà, 
trasformandola poi in forme semplificate e appiattite 
attraverso l'accostamento di colori primari e secondari 
puri, accesi, luminosi.

Sopravvissuto ad un delicato intervento chirurgico, 
iniziò ad usare la sedia a rotelle. Con l'aiuto degli 
assistenti realizzò dei grandi collages, chiamati 
gouaches découpés, i «dipinti con le forbici», 
chiamati anche Cut-outs. 

Nel 1947 pubblicò Jazz, un libro in edizione limitata, 
contenente stampe a colori di collage, accompagnati 
dai suoi pensieri.



Nizza, estate 1952. 
Henri Matisse, 82 anni, decide con la sua assistente 
Lydia Delectorskaya di andare in piscina a Cannes 
per guardare le persone nuotare. Il caldo però è 
soffocante e i due sono costretti a tornare a casa. 
«Costruirò da me la mia piscina personale» 
dichiara allora Matisse: si arma di forbici e di una 
carta blu brillante e inizia a ritagliare figure sinuose 
di onde e nuotatori, che poi appende alle pareti di 
casa.

«Ho sempre adorato il mare – dirà – e ora che non 
posso più andare a nuotare, me ne sono 
circondato».



Henri Matisse
“The Swimming Pool”

1952 Guazzo, Carta 
(gouaches découpés)







LE AVANGUARDIE
Il Cubismo
(1909 d.C.)

L’Arte come CUBO
(accezione positiva)

-Il Cubismo non è un movimento capeggiato da un 
fondatore. 
-Nel 1909 Matisse osservando alcune opere di Braque 
composte da "piccoli cubi" le giudicò negativamente, e 
Louis Vauxcelles l'anno dopo le chiamò "bizzarrie 
cubiste". Da allora le opere di Picasso, Braque e altri 
vennero denominate cubiste.
-L’influenza della grande rivoluzione scientifica con 
Einstein ed una nuova rivoluzione cognitiva sulla 
percezione della realtà. 



-Cubismo 
primitivo 
(1907-1909): 
semplifica le 
forme e 
riduce a pari 
volumi.
(La quarta 
dimensione: 
il tempo, la 
dimensione 
dell’infinito).



Cubismo 
analitico (1909-
1911): raffigura il 
soggetto 
guardandolo da 
diversi punti di vista 
come accadeva nella 
visione prospettica. 
Le forme vengono 
scomposte e 
ricomposte sulla tela. 
Questo però rende i 
soggetti dei punti 
spesso quasi 
indecifrabili.



Cubismo sintetico 
(1911-1916): semplifica 
le forme scomposte 
inserendo piani larghi e 
colorati. Spesso è 
adottata la tecnica del 
collage polimaterico cioè 
fatto con giornali, cartoni, 
tele cerate, carte da 
gioco. Non c'è scopo 
narrativo: i soggetti, senza 
importanza, sono ripetuti 
numerose volte .



PAROLE CHIAVE DEL CUBISMO:
GEOMETRIA, CUBO, AFRICA, 

PRIMITIVISMO, PITTURA DELLA 
MENTE, QUARTA DIMENSIONE



Pablo Picasso 
“Poveri in riva al mare”

1903, Olio su tela 105 cm×
690 cm Cleveland Museum 

of Art, Cleveland

PERIODO BLU







Questo quadro appartiene al periodo blu, come 
facilmente si può vedere dalla tonalità dominante in 
esso. Una famiglia povera, padre madre e figlio, 
sono su una spiaggia solitaria, a piedi nudi e con il 
capo chino. È un’immagine di grande mestizia, ed è 
questo il sentimento che prevale in tutta la 
produzione di questo periodo. Da notare, 
ovviamente, la grande padronanza dei mezzi tecnici 
di Picasso e la sua grande capacità di essere, già a 
22 anni, padrone del linguaggio pittorico.



Pablo Picasso
“Famiglia di acrobati con 

scimmia”
1905 gouache, acquerello, 
pastello ed inchiostro di 

china su cartoncino 
104×75 cm Konstmuseum, 

Göteborg

PERIODO ROSA 





Pablo Picasso
“Ritratto di Dora Maar”

1937 olio su tela 92×65 cm 
Musèe National Picasso, 

Parigi







Amedeo Modigliani
“Jeanne Hèbuterne con 

cappello” 
1918, Olio su tela 

55×38 cm Collezione 
privata, Giappone

L’ECOLE DE PARIS









Amedeo Modigliani
1916 Olio su tela 

100×81 cm Princeton 
University Art Museum, 

Princeton



Attività n.2
“Picasso VS Modigliani”

Artisti di riferimento:
Pablo Picasso
Amedeo Modigliani

Obiettivo:
Realizzare il proprio ritratto utilizzando le tecniche di 
pittura e i princìpi di esecuzione dei due artisti.
Finalità:
Lavorando con il proprio volto, l’alunno sperimenterà due 
stili completamente diversi volti a conoscere meglio lo stile 
dei due artisti.



I tratti di 
Amedeo Modigliani

-Ispirazione volto dalle maschere
Africane.

-Occhi senza pupilla 
-Collo importante e allungato

-Viso allungato
-Naso importante, sottile 

e allungato
-Bocca piccola e asimmetrica

-Mani abbozzate e piccole
-Colori pochi, piatti ma luminosi

-Oggetti importanti
-Pittura che assomiglia a scultura,
Compatta, lineare ed essenziale.





L'arte africana conobbe nel corso dei primi 
anni del Novecento una grande fortuna e 
diffusione soprattutto grazie all'impulso di 
alcuni artisti, come Picasso, Modigliani, 
Matisse, e in generale gli artisti delle 
avanguardie, che collezionarono e studiarono 
con passione le maschere e le sculture del 
"continente nero". I contatti con gli europei e 
la loro conoscenza di prodotti e oggetti tanto 
originali e affascinanti si svilupparono fin dal 
XV secolo, soprattutto grazie ai viaggi e alle 
spedizioni esplorative sempre più frequenti. In 
principio, però, gli oggetti africani che 
giungevano in Europa venivano visti 
esclusivamente come curiosità o come 
creazioni di popoli primitivi. Solo agli inizi del 
Novecento, grazie ad artisti come Picasso 
Braque, Modigliani e Matisse, l'arte 
africana ottiene i primi riconoscimenti.



BELLEZZA FEMMINILE:

Insieme agli animali, uno dei soggetti più comuni delle maschere africane è la 
donna, anch'essa rappresentata in forma stilizzata, in funzione dell'ideale di 
bellezza femminile proprio di ogni particolare cultura. Le maschere femminili 
dei Punu del Gabon, per esempio, enfatizzano tratti come le ciglia arcuate, gli 
occhi a mandorla, il mento sottile, e rappresentano nelle maschere anche i 
gioielli ornamentali tradizionali, disposti in due linee curve che vanno dai due 
lati del naso verso le orecchie.
I materiali comunemente utilizzati per la realizzazione di queste maschere 
sono assolutamente naturali: legno, pietra saponaria o pelle e tessuto, in 
alcuni casi. Perfino il processo di colorazione ricade sempre su scelte 
del tutto naturali: vengono utilizzate esclusivamente ocre, carbone 
vegetale o altri elementi, per lo più di origine naturale.



Anche in Italia nasce la necessità di 
superare le Avanguardie a favore di un 
ritorno alla tradizione con una ricercata 
semplificazione degli schemi attraverso 
un atteggiamento volutamente arcaico 
e primitivo. Se alcuni di questi artisti 
tendono più a rifarsi alla tradizione 
italiana, come De Chirico (il quale nel 
suo autoritratto prende a modello il 
ritratto a mezzo busto di impianto 
rinascimentale), altri invece prendono 
spunto dall’arte africana.
Uno di questi è sicuramente 

Modigliani il quale, vivendo a Parigi, 
aveva subito molto l’influenza dei 
movimenti francesi (soprattutto quella 
di Brancusi e Picasso) e il loro 
interesse per il primitivismo. 





I tratti di 
Pablo Picasso

-Occhi grandi ben disegnati
-Collo normale
-Viso grande

-Naso grande e importante
-Bocca grande

-Mani importanti e grandi
-Colori tanti e vivaci

-Oggetti  poco importanti
-Pittura frammentata che 

assomiglia al collage, ritagliata 
e riassemblata in modo creativo 

e disordinato.





LE AVANGUARDIE
Il Futurismo
(1909 d.C.)

L’Arte come FUTURO
(accezione positiva)

- ll futurismo è stato un movimento artistico e culturale 
italiano del XX secolo. Ebbe influenza su movimenti 
artistici che si svilupparono in altri Paesi, in particolare in 
Russia, Francia, Stati Uniti e Asia. I futuristi esplorarono 
ogni forma di espressione, dalla pittura alla scultura, alla 
letteratura (poesia e teatro), la musica, l'architettura, la 
danza, la fotografia, il cinema e persino la gastronomia. La 
denominazione ufficiale del movimento si deve al poeta 
italiano Filippo Tommaso Marinetti.



-Il Futurismo nasce stimolato da: le guerre, la 
trasformazione sociale dei popoli, i grandi 
cambiamenti politici e le nuove scoperte 
tecnologiche e di comunicazione, come il telegrafo 
senza fili, la radio, aeroplani e le prime cineprese.
-Il XX secolo era quindi invaso da un nuovo vento, 
che portava all'interno dell'essere umano una nuova 
realtà: la velocità. I futuristi intendevano idealmente 
"bruciare i musei e le biblioteche" in modo da non 
avere più rapporti con il passato e concentrarsi così 
sul dinamico presente. 
-Le catene di montaggio abbattevano i tempi di 
produzione, le automobili aumentavano ogni giorno, 
le strade iniziarono a riempirsi di luce artificiale, si 
avvertiva questa nuova sensazione di futuro e 
velocità.



PAROLE CHIAVE DEL FUTURISMO:
VELOCITA’, FUTURO, DINAMISMO, 

POTENZA, TECNOLOGIA, 
INDUSTRIA, CORAGGIO, ENERGIA, 

IDEALI E PATRIOTTISMO.



CUBISMO (1907) 
Spazio: forme statiche e sovrapposte
Simboli: poco importanti
Soggetti: ritratti unici, nature morte, interni
Ideologia politica: nessuna
Campo d’azione: pittura e scultura

FUTURISMO (1909)
Spazio: forme dinamiche che si dilatano, 
immagini sovrapposte
Simboli: molto importanti
Soggetti: esterni, treni, folla, macchine
Ideologia politica: molto marcata
Campo d’azione: tutte, anche moda, 
design, teatro, arredamento.



Umberto Boccioni 
“La città che sale”

1910-1911 olio su tela 
199,3×301 cm Museum of 

Modern Art, New York







Umberto Boccioni
“Forme uniche della 

continuità nello spazio” 
(1913)

Bronzo, cm 112 x 40 x 90, 
Milano, Civiche Raccolte 

d'Arte



TIPO ICONOGRAFICO:

DOVE?
- Una periferia 

urbana, che 
probabilmente 
andrebbe 
identificata con un 
quartiere di Milano 
in costruzione.

QUANDO?
- AI tempi di Boccioni

CHI?
- Uomini 
- Cavalli

COSA?
- Palazzi in 

costruzione
- Elementi della città

RIFERIMENTO:
-



INDIVIDUAZIONE DEL 
GENERE 
ICONOGRAFICO:

SCENA DI GENERE



1.TECNICA (Come? Com’è fatta?)  -Analisi Preiconografica-
Di che tipo di opera si tratta?
Scena di genere
Quale tecnica è stata utilizzata?
E’ un olio su tela
Chi è l'autore?
Umberto Boccioni
Qual è il titolo dell'opera?
La città che sale
Quando è stata realizzata?
1910-1911
Che dimensioni ha?
199,3×301 cm
Dove si trova?
Museum of Modern Art, New York
Di quali materiali è composta?
______________________________________________
Le linee sono…
Le pennellate tratteggiate hanno infatti andamenti ben direzionati e funzionali al 
mettere in evidenza le linee di forza che caratterizzano il movimento delle figure, 
non quindi alla costruzione di masse e volumi.
I colori sono…
Molto intensi, caldi,  ben accentuati



2.SOGGETTO (Chi? Cosa?) –Analisi Iconografica-

Fai una breve descrizione di cosa è rappresentato nell'opera.
Si coglie la visione di palazzi in costruzione in una periferia 
urbana, mentre compaiono ciminiere e impalcature solo nella 
parte superiore. Gran parte dello spazio è invece occupato da 
uomini e da cavalli, fusi esasperatamente insieme in uno sforzo 
dinamico. 
A quale movimento artistico apparteneva l'artista?
Futurismo

Il genere pittorico di quest’opera è…
Scena di genere



3.POETICA (Perchè) –Analisi Iconologica-

Quale poteva essere il significato di quest’opera?
Il soggetto dunque, da raffigurazione di un normale momento di 
lavoro in un qualunque cantiere, si trasforma nella celebrazione 
dell'idea del progresso industriale con la sua inarrestabile 
avanzata.
Esistono simbologie e riferimenti letterari per quest’opera?
Boccioni per dipingere quest'opera prende spunto dalla vista di 
Milano che si vedeva dal balcone della casa dove abitava.
Cosa vuole comunicare l’opera?
Boccioni mette in risalto alcuni tra gli elementi più tipici del 
futurismo, quali l'esaltazione del lavoro dell'uomo e l'importanza 
della città moderna plasmata sulle esigenze del nuovo concetto 
di uomo del futuro.
Descrivi le sensazioni che provoca in te quest’opera.
_______________________________________________



LE AVANGUARDIE
L’Astrattismo

(1910 d.C.)
L’Arte come ASTRAZIONE

(accezione positiva) 

-L’arte astratta è quella che non rappresenta la realtà. 
-L’arte astratta crea immagini che non appartengono 
alla nostra esperienza visiva. 
-Cerca di esprimere contenuti nella libera 
composizione di linee, forme, colori, senza imitare la 
realtà concreta in cui viviamo. 
-Il concetto di astrazione esprime un procedimento 
mediante il quale l’intelletto umano descrive la realtà 
solo in alcune sue caratteristiche…Nascono le parole, 
i numeri, i segni, e così via.



-La scomposizione di una bottiglia, ad esempio, che 
effettua Picasso, gli consente di giungere ad una 
rappresentazione "astratta" di quella bottiglia. Ma 
nel suo quadro la bottiglia, intesa come realtà 
esistente, rimane presente.

-L’Astrattismo nasce, invece, quando nei quadri non 
vi è più alcun riferimento alla realtà. Nasce quando i 
pittori procedono in maniera totalmente autonoma 
rispetto alle forme reali, per cercare e trovare forme 
ed immagini del tutto inedite e diverse da quelle già 
esistenti. In questo caso, l’astrattismo ha un 
procedimento che non è più definibile di astrazione, 
ma diviene totale invenzione.



-Negli anni ’30, in coincidenza con quel fenomeno di 
ritorno alla figuratività, definito «ritorno all’ordine», 
l’astrattismo subisce dei momenti di pausa. È un’arte 
che, al pari di quella delle altre avanguardie, non 
viene accettata dai regimi totalitari che si formano in 
quegli anni: il nazismo in Germania, il fascismo in 
Italia, il comunismo in Russia, il franchismo in 
Spagna. E, in conseguenza di questo atteggiamento, 
molti artisti europei emigrarono negli Stati Uniti dove 
portarono l’eredità delle esperienze artistiche dei 
primi decenni del Novecento europeo.

-Nasceranno nuove correnti quali l’Action Painting, 
l’Informale, il Concettuale, l’Optical art. 



PAROLE CHIAVE 
DELL’ASTRATTISMO:

ASTRAZIONE, SIMBOLO, MENTE, 
PENSIERO, MUSICA



Vasilij Kandinskij 
“Giallo, rosso, blu”
1925 olio su tela 

127×200 cm Ubicazione 
Centro Pompidou, Parigi







Attività n. 3
“Leggere Kandinskij”

Artisti di riferimento:
Vasilij Kandinskij 

Obiettivo: Provare
A descrivere i colori delle opere di Kandinskij, accostandoli ad 
una sensazione personale, uno stato d’animo, un’emozione, 
infine anche ad uno strumento musicale.
Finalità:
Kandinskij parte dai colori, anzi, dall’accostamento dei colori 
con i suoni musicali per poter descrivere un’emozione provata 
durante l’osservazione di un’opera astratta.



Attività n. 3
“Leggere Kandinskij”

GIALLO: la tromba,
AZZURRO: il flauto, 
ROSSO: il violoncello
VIOLA: il corno inglese
GRIGIO: la chitarra

GIALLO: la gioia
AZZURRO: sentirsi come in un sogno, volare leggeri 
ROSSO: l’amore, abbracciarsi
VIOLA: la fantasia, l’incanto



LE AVANGUARDIE
L’ Espressionismo Astratto Americano

(1919 d.C.)
L’Arte come LIBERAZIONE

(accezione positiva) 
-L'Espressionismo astratto è un movimento artistico 
statunitense successivo alla seconda guerra 
mondiale. 
-E’ il primo fenomeno artistico tipicamente americano 
ad influenzare il resto del mondo e contribuisce a 
spostare radicalmente la capitale artistica da Parigi a 
New York.
-Il termine viene applicato a tutti quegli artisti operanti 

a New York nell'immediato dopoguerra con differenti 
stili, e perfino il cui lavoro non è né particolarmente 
astratto né espressionista.



-Il movimento possiede un'immagine di ribellione, 
anarchica.

-L'espressionismo astratto ha delle caratteristiche 
comuni, ad esempio la predilezione per le ampie tele in 
canapa, l'enfasi per superfici particolarmente piatte, ed 
un approccio a tutto campo, nel quale ogni area della 
tela viene curata allo stesso modo (per esempio, al 
contrario, alcuni stili prediligono concentrare la 
raffigurazione nell'area centrale rispetto ai bordi)



PAROLE CHIAVE 
DELL’ESPRESSIONISMO 

ASTRATTO: 
LIBERTA’,  LIBERAZIONE, 

DRIPPING, GESTO, COLORE, 
ENERGIA



Jackson Pollock
“Pollock no. 5 ”

1948 Olio su tela,  240 cm × 120 cm 
(8 ft × 4 ft) Private collection, New 

York







LE AVANGUARDIE
Il Dadaismo
(1916 d.C.)

L’Arte come LIBERAZIONE
(accezione positiva) 

-Il Dadaismo o Dada è una tendenza culturale nata a 
Zurigo, nella Svizzera neutrale della prima guerra 
mondiale, e sviluppatasi tra il 1916 e il 1920.
-Il movimento, che ha interessato soprattutto le arti 
visive, la letteratura (poesia, manifesti artistici), il 
teatro e la grafica, incarnava la sua politica antibellica 
attraverso un rifiuto degli standard artistici.
-Ha inoltre proposto il rifiuto della ragione e della 
logica, ed ha enfatizzato la stravaganza, la derisione e 
l'umorismo. 



-Gli artisti dada erano volutamente irrispettosi, 
stravaganti, provavano disgusto nei confronti delle 
usanze del passato; ricercavano la libertà di creatività 
per la quale utilizzavano tutti i materiali e le forme 
disponibili.

-Secondo i dadaisti stessi, il dadaismo non era arte, era 
anti-arte. Tentava, infatti, di combattere l'arte con l'arte. 
Per ogni cosa che l'arte sosteneva, Dada rappresentava 
l'opposto. Se l'arte prestava attenzione all'estetica, Dada 
ignorava l'estetica; se l'arte doveva lanciare un 
messaggio implicito attraverso le opere, Dada tentava di 
non avere alcun messaggio, infatti l'interpretazione di 
Dada dipende interamente dal singolo individuo; se l'arte 
voleva richiamare sentimenti positivi, Dada offendeva.



-L'origine della parola Dada non è chiara; esistono 
varie interpretazioni e vari fatti collegati con la scelta 
del nome. Tristan Tzara definì il termine come un 
nonsense. Hans Richter ne sostiene la derivazione 
dall'uso frequente della parola da (sì in russo ed in 
rumeno). 

-I dadaisti si autodefiniscono “tecnici di montaggio” 
adottano le tecniche di collage e incollano e 
sovrappongono su di un supporto che può essere 
stato in precedenza un dipinto, forme di ritaglio, 
casualmente, in materiali diversi, come pezzi di carta, 
ritagli di giornale, fotografie, piccoli oggetti anche 
tridimensionali.



5 Febbraio 1916. Hugo Ball inaugura a Zurigo il 
Cabaret Voltaire e qui fa il loro esordio un gruppo di 
intellettuali europei sfuggiti dalla guerra: Hans Arp, 
Tristan Tzara, Marcel Janco, Richard Huelsenbeck, 
Hans Richter.



Manifesto sull’amore debole e l’amore amaro, 1921. 
Tristan Tzara dichiara:

Prendete un giornale.
Prendete delle forbici.
Scegliete da questo giornale un articolo avente la lunghezza 
che desiderate dare alla vostra poesia.
Ritagliate l’articolo.
Ritagliate poi con cura ciascuna delle parole che formano 
l’articolo e mettetele in un sacchetto.
Agitate dolcemente.
Tirate fuori ciascun ritaglio uno dopo l’altro disponendoli 
nell’ordine in cui sono usciti dal sacchetto.
Copiate scrupolosamente.
La poesia vi rassomiglierà.
Ed eccovi diventato uno scrittore infinitamente originale e di 
una sensibilità incantevole, benché incompreso dal volgo.





PAROLE CHIAVE DEL DADAISMO: 
DADA, ANTI ARTE, NULLA, GIOCHI 

DI PAROLE, READY MADE, FLUSSO 
DI COSCIENZA



Renè Magritte
“Il tradimento delle immagini”

1928-29 olio su tela 63,5×93,98 cm 
Los Angeles County Museum of Art, 

Los Angeles







Marcel Duchamp
(Rose Sèlavy)

“Fontana”
1917 ready-made 61×48×38 cm  

opera perduta









IL READY-MADE

-già fatto
-confezionato
-prefabbricato
-pronto all’uso



LE AVANGUARDIE
Il Surrealismo

(1925 d.C.)
L’Arte come SUBCONSCIO

(accezione positiva) 

-Nasce come evoluzione del Dadaismo. Ha coinvolto 
tutte le arti visive, anche letteratura e cinema.
-Esso ebbe come principale teorico il poeta André 
Breton, che canalizzò la vitalità distruttiva del 
dadaismo. Breton fu influenzato dalla lettura de 
L'interpretazione dei sogni di Freud del 1899; dopo 
averlo letto arrivò alla conclusione che era 
inaccettabile il fatto che il sogno (e l'inconscio) avesse 
avuto così poco spazio nella civiltà moderna.



-ll surrealismo è quindi un automatismo psichico, ovvero 
quel processo in cui l'inconscio, quella parte di noi che 
emerge durante i sogni, emerge anche quando siamo 
svegli e ci permette di associare libere parole, pensieri e 
immagini senza freni inibitori e scopi preordinati.

-I surrealisti si avvalevano di diverse tecniche per far in 
modo di attivare il loro inconscio, una di queste è il 
cadavre exquis (cadavere squisito), tecnica basata 
sulla casualità e sulla coralità, che prevede la 
collaborazione di più artisti: uno di essi comincia 
l'operazione tracciando un disegno, una figura, che deve 
essere ignorata dagli altri, poi il foglio deve essere 
passato a tutti i partecipanti, uno per uno, i quali a loro 
volta faranno una figura, e così via.



PAROLE CHIAVE DEL 
SURREALISMO: 

FROTTAGE, GRATTAGE, COLLAGE, 
ASSEMBLAGE, AMORE, SOGNO, 

FOLLIA, LIBERAZIONE, CADAVERE 
SQUISITO, CASO, AUTOMATISMO 

PSICHICO



Joan Miró
“Il carnevale di Arlecchino”

1924-1925  Olio su tela 66×90.5 cm 
Albright-Knox Art Gallery, Buffalo







Salvador Dalì
“La persistenza della memoria”
1931,  olio su tela 24×33 cm ,The 

Museum of Modern Art di New York, 
New York







Attività n.4
“La creatura Surrealista”

Artisti di riferimento:
Joan Mirò
Salvador Dalì

Obiettivo:
Realizzare un lavoro di gruppo partendo da una linea disegnata 
da un alunno e facendo aggiungere un tratto alla volta a tutti i 
compagni, senza dover pensare e senza avere per forza 
un’idea.
Finalità:
Disegnare senza limiti, vivere l’atto della creazione e del caso, 
esercizio dell’ inconscio praticato dagli artisti Surrealisti.



LE AVANGUARDIE
Pop art

(1950 d.C.)
L’Arte come POPOLARE

(accezione positiva) 

-La pop art è una corrente artistica della seconda 
metà del XX secolo che deriva dalla parola inglese 
"popular art", ovvero arte popolare (con 
un'accezione del termine diversa dall'uso comune.
-La pop art è un movimento artistico che è emerso a 
metà degli anni cinquanta in Gran Bretagna e all'inizio 
degli anni sessanta negli Stati Uniti; la pop art ha 
presentato una sfida alle tradizioni d'arte includendo 
l'immaginario dalla cultura popolare come la pubblicità 
e le notizie.



-L'appellativo "popolare" deve essere inteso però in 
modo corretto. Non come arte del popolo o per il 
popolo, ma più puntualmente come arte di massa, 
cioè prodotta in serie. 

-Poiché la massa non ha volto, l'arte che la esprime 
deve essere il più possibile anonima: solo così potrà 
essere compresa e accettata dal maggior numero 
possibile di persone.

-n un mondo dominato dal consumo, la pop art 
respinge la depressione dell'interiorità e dell'istintività 
e guarda, invece, al mondo esterno, al complesso di 
stimoli visivi che circondano l'uomo contemporaneo: 
il cosiddetto "folclore Lates".



PAROLE CHIAVE DELLA POP ART: 
MASSA, CONSUMO, PUBBLICITA’, 

COMUNICAZIONE,  SERIE, 
ANONIMATO, 



Roy Lichtenstein 
“Whaam!”

1963 Magna acrylic and oil on canvas 
170 cm × 400 cm Tate Modern, 

London







Andy Warhol
“Marilyn”

1964, 208×145 cm, polimeri sintetici e 
inchiostro serigrafico su tela, 

collezione privata







POP ART IN ANDY WARHOL

La ripetizione era il suo metodo di successo: su grosse tele 
riproduceva moltissime volte la stessa immagine alterandone i 
colori (prevalentemente vivaci e forti). Prendendo immagini 
pubblicitarie di grandi marchi commerciali (famose le sue 
bottiglie di Coca Cola) o immagini d'impatto come incidenti 
stradali o sedie elettriche, riusciva a svuotare di ogni significato 
le immagini che rappresentava proprio con la ripetizione 
dell'immagine stessa su vasta scala.
La sua arte, che portava gli scaffali di un supermercato 
all'interno di un museo o di una mostra d'arte, era una 
provocazione nemmeno troppo velata: secondo uno dei più 
grandi esponenti della Pop art l'arte doveva essere 
"consumata" come un qualsiasi altro prodotto commerciale.



Christo and Jeanne-Claude “Running Fence”

Sonoma and Marin Counties, California, 1972-76, 
photograph 1976



LAND ART

La Land art è una forma d'arte contemporanea sorta negli 
Stati Uniti d'America tra il 1967 e il 1968 caratterizzata 
dall'intervento diretto dell'artista sul territorio naturale, specie 
negli spazi incontaminati come deserti, laghi salati, praterie... 
Le opere hanno spesso carattere effimero. Nasce da un 
atteggiamento rigorosamente anti-formale in antitesi con il 
figurativismo della pop art e con le fredde geometrie della 
minimal art.



I due artisti sono artefici della Land Art: intervengono sul 
paesaggio e lo modificano, nel loro caso in maniera 
provvisoria. Sono noti soprattutto per le opere realizzate con il 
tessuto, "imballando" monumenti o stendendo lunghi teli in 
luoghi naturali.
Un esempio di questo si ritrova nella loro celebre opera 
realizzata tra il 1972 e il 1976 denominata Running Fence. 
Essa consiste in una recinzione continua, tesa da Est a Ovest 
per quasi quaranta chilometri tra alcuni declivi della campagna 
californiana, a nord di San Francisco. Si tratta di una serie di 
ampi teloni di nylon bianco appesi a un cavo d'acciaio sorretto 
da oltre duemila montanti metallici che, visti dall'alto, si 
snodano come un serpente e attraversano valli e colline fino a 
perdersi all'orizzonte. 



Questa incredibile muraglia bianca assume un grandissimo 
valore simbolico. Quando i teli sono gonfiati dal vento, infatti, 
l'enorme serpente sembra quasi animarsi e per tutta la sua 
lunghezza risuona di un crepitare secco e sonoro. Per la 
realizzazione dell'intero impianto furono necessari quattro 
anni, ma l'opera ebbe una vita estremamente breve essendo 
durata solamente quattordici giorni.











ARTE RELAZIONALE

L'Arte di relazione, più nota come Arte relazionale, è una 
forma d'arte contemporanea che si sviluppa attorno alla metà 
degli anni novanta e prevede la partecipazione del pubblico 
fruitore alla costruzione o alla definizione dell'opera di cui 
fruisce.
Si tratta di un'arte delle spiccate caratteristiche politiche e 
sociali al cui centro gravita la visione dell'uomo come animale 
anzitutto creativo. L'artista relazionale, abbandonando la 
produzione di oggetti tipicamente estetici, si adopera per 
creare dispositivi in grado di attivare la creatività del fruitore 
trasformando l'oggetto d'arte in un luogo di dialogo, confronto 
e, appunto, di relazione in cui perde importanza l'opera finale 
e assume centralità il processo, la scoperta dell'altro, 
l'incontro.



Felix Gonzales Torres
«Untitled (I was here)»

Installazione di cioccolatini









Damien Hirst
“The Physical Impossibility of the 

Death in the Mind of Someone 
Living” (ovvero, L'impossibilità

fisica della morte nella mente di un 
vivo)

Autodidatta
Anni 2000,

Squalo tigre di 4 m imbalsamato in 
formaldeide,
New York,

The Metropolitan Museum of Art.



Le opere di Hirst più note si interrogano sul senso dell'esistenza e sulle 
prospettive umane della mortalità, così come l'esorcizzare la morte 
attraverso lo strumento della medicina, della religione, della procreazione 
o della esaltazione della materialità. Le tassidermie in formaldeide quali lo 
squalo tigre di Physical Impossibility of Death in the Mind of Someone 
Living sono sicuramente tra le opere più controverse, sia per l'uso degli 
animali nella produzione artistica, sia perché, proprio nel caso dello 
squalo, Hirst ridefinisce il concetto di copia, non multiplo, d'arte, 
riproponendo sul mercato a poca distanza, un altro squalo in formaldeide 
che, battuto all'asta, supererà in valore l'originale. Le vetrine con i 
medicinali meticolosamente organizzati, o le teche con le celebri pillole 
esposte come pietre preziose su fondi specchiati che rimandano 
l'immagine dell'osservatore che le ammira definiscono la venerazione 
sacrale verso questi rimedi contemporanei alla morte, sostituti della 
religione. Quest'ultima entra in modo controverso nella produzione di 
Hirst. I mandala multicolori di ali di farfalla che ricreano rosoni di cattedrali 
gotiche e che vengono sottolineati con titoli tratti da passi dei Salmi, 
contrappongono il messaggio di ciclicità della vita e della sua fatuità con le 
promesse di redenzione eterna della cristianità. 










