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LA CINEMATOGRAFIA 
ITALIANA 

DELLE ORIGINI
“In principio fuit traductio”

Già dai primi soggetti cinematografici si assiste ad un 
processo di conversione, ridefinizione di tutti i motivi della 
memoria storica e letteraria. 
Il cinema si manifesta come un iper-testo entro cui è 
possibile inserire trad. popolare, storia, letteratura, 
melodramma, pittura e musica. Il cinema è visto come un 
collettore, uno specchio riunificatore e moltiplicatore dalle 
grandissime potenzialità.

“Consideriamo intanto il Cinematografo come uno strumento di liberazione”

Gabriele D’Annunzio

Il rapporto tra il cinema e i letterati italiani è ambivalente.



LA CINEMATOGRAFIA ITALIANA 
DELLE ORIGINIMitologia del cinema

1909-1914
Gli ultimi giorni di Pompei (1908), Giulio Cesare (1909), Nerone (1909), La caduta di Troia (1911), Cabiria (1914) 
Spartaco (1914)

Repertorio drammatico verista 
Assunta spina
Francesca Bertini, Gustavo Serena, 1915

Assunta Spina è certamente uno dei film memorabili del cinema 
muto italiano. Tratto dall’omonimo dramma di Salvatore Di 
Giacomo, rappresenta l’eccellenza del fortunato sodalizio tra il 
cinematografo e il repertorio drammatico verista italiano.

Assunta Spina viene girato nell’autunno del 1914 a Napoli e durante 
le riprese la città diventa la protagonista non accreditata: il 
film ne riflette l’anima profonda, ne scruta ogni suo aspetto, 
restituendo con realismo la serenità e la bellezza degli angoli 
pittoreschi, la frenesia caotica dei quartieri e dei mercati rionali, ma 
anche la fatiscenza e il degrado dei sobborghi popolari

L’immagine cruda della città si intravede al di là del primo piano, alle 
spalle di Francesca Bertini e Gustavo Serena che, con altrettanta 
sincerità, mettono in scena il dramma della stiratrice di Salvatore Di 
Giacomo e l’atavico conflitto delle passioni umane, 
perennemente in bilico tra amore e morte



LA PRESA DI ROMA 
 e l’epopea Risorgimentale

IL CINEMA STORICO 
IL BATTESIMO DI PORTA PIA

Primo film italiano a soggetto 

20 settembre 1905 viene proiettata la Presa di Porta Pia di 
Filoteo Alberini

Epopea Risorgimentale che fa coincidere il luogo della storia 
con la sua messa in scena

- Celebrazione la nascita dello stato unitario

- 250 metri e 7 quadri per raccontare uno degli eventi della 
storia italiana recente.

- Oggi se ne conservano solamente 75 metri di pellicola, 
ovvero quattro minuti di proiezione.

- Per le riprese in esterni il Ministro della guerra accordò 
soldati, cavalleggeri, artiglieri e uniformi

La presa di Roma, 1905 - Filoteo Alberini 



ADATTAMENTI 
CINEMATOGRAFICI

• Nel momento in cui intraprende per la prima volta 
produzioni complesse, la nascente industria 
cinematografica italiana si rivolge e Dante: aurea di 
prestigio e classicità, radicamento nella cultura popolare

• Rivisitazione delle illustrazioni del testo di Gustavo Dorè

• Il film più lungo mai realizzato in Italia (1000 mt)

• Prima grande campagna pubblicitaria

• Il film viene proiettato alla Sorbone e riceve critiche 
positive dagli intellettuali d’Europa

• Funzione didattica e politica

• Restauro

L’Inferno
Adolfo Padovan, Francesco Bertolini, Giuseppe 
De Liguoro, Milano Films, 1911



CABIRIA 
polifonia delle attrazioni

Inizialmente venne attribuito, per questioni commerciali, a 
Gabriele D’Annunzio che invece curò le didascalie e i nomi 
dei personaggi. 
 
Cabiria unifica più miti: quello della gloria e del dominio romano 
e quello dell’eroe popolare forte rappresentato da Maciste

Rappresentazione di un antichità immaginaria che piace 
tanto al cinema Americano e straniero

Il cinema degli anni 10’ privilegia la messa in scena, il livello 
profilmico della narrazione con: le scenografie, gli arredi 
sfarzosi, l’illuminazione, i costumi, gli attori. In Cabiria, Pastrone, 
aggiunge tridimensionalità agli spazi grazie all’uso non comune, 
per l’epoca, dei carrelli.

Presenza del fuoco come elemento di di attrazione visiva ma 
anche elemento cardine della poetica dannunziana che nel fuoco 
rappresenta flusso divoratore ed energia creatrice

La parola immagine. Le didascalie di D’Annunzio hanno un 
duplice ruolo: da una parte esprimono un ricco inventario di 
artifici linguistici enfatici e di raffinati riferimenti alla tradizione 
classica; dall’altro uno strumento prioritario della narrazione 
identificando lo spazio/tempo della sequenza e dando voce ai 
personaggi

La figura di Maciste
CABIRIA

GIOVANNI PASTRONE, 1914



DIVE 
FEMME FATAL

Rapsodia satanica: citazioni pittoriche che vanno dal simbolismo 
ai preraffaeliti, richiami letterari adducibili alla tradizione 
faustiana e al decadentismo dannunziano, suggestioni 
architettoniche e scenografiche riprese dal liberty e dall’art 
nouveau

Primo grande tentativo di fare un’opera d’arte totale

Colore: imbibizioni e pochoir

Lyda Borelli, in grado di materializzare con il corpo e con lo 
sguardo ogni controverso aspetto dell’anima del suo 
personaggio. Le dive, donne fatali del cinema muto muoiono  e 
sono dispensatrici di morte. 
I pubblici di tutto il mondo preferiscono morire tra le loro 
braccia che sugli altopiani dell’Isonzo.

Pietro Mascagni 
Non c’è un solo momento (o movimento) figurativo o simbolico 
che sfugga a Mascagni. La penetrante complessità della sua 
partitura è sbalorditiva. 

RAPSODIA SATANICA
NINO OXILIA, ITALIA, 1915-1917 



MACISTE L’ARDITO

Il cinema italiano, prima di Cabiria, scopre le grandi possibilità delle 
esibizioni di forza fisica derivati dagli spettacoli di piazza.

In Cabiria però l’eroe forzuto occupa il centro e si ricollega 
direttamente alla mitologia classica. 

Bartolomeo Pagano interpreterà Maciste in moltissime pellicole: 
Maciste imperatore, Maciste contro lo sceicco, Maciste nella gabbia 
dei leoni, Il gigante delle Dolomiti, Maciste all’inferno, Maciste e il 
nipote d’America

Maciste alpino (1916): commistione tra il piano della vita reale e quello 
della finzione perchè nel film Pagano abbandona il set di un film di 
Maciste e veste i panni di alpino per recarsi al fronte dove continuerà 
a compiere imprese “alla Maciste”

Maciste è utilizzato per la trasmissione e ideali nazionalisti: 
commistione tra il cinema di Maciste e l’ideologia dell’”arditismo” 

Il personaggio di Pagano accompagna in maniera premonitrice la 
trasformazione di Mussolini da eversore ateo a bonario tiranno 
populista, naturalmente fortissimo, ma generoso, erede di un glorioso 
passato romano.



FUTURISMO E AVANGUARDIE

La cinematografia italiana è la prima ad “ospitare” le 
avanguardie, dando il via al processo in tutta Europa 

Manifesto del cinema futurista, 1916 

“Occorre liberare il cinematografo come mezzo di 
espressione per farne lo strumento ideale di una nuova 
arte immensamente più vasta e più agile di tutte quelle 
esistenti”

Nella pratica il futurismo ha prodotto solo due film “Vita 
futurista” (1916) di Arnaldo Ginna oggi scomparso e 
“Thais” (1917) di Anton Giulio Bragaglia



CRISI DEL CINEMA ITALIANO DEGLI ANNI 20’

• Recessione economica

• Sconsiderata gestione imprenditoriale della neonata UCI (Unione Cinematografica 
Italiana)

• Cinema Americano

• Perdita mercati stranieri

• Aumento costi e delle produzione senza tener conto dei cambiamenti sociali e culturali 
avvenuti durante la guerra

• Ancoraggio alla cinematografia del passato

Dopo i fasti degli anni dieci il cinema italiano subisce una grande battuta d’arresto. Si passa da 361 film 
prodotti e distribuiti nel 1921 a 124 nel 1923 fino a raggiungere i 38 film in anno nel 1925.

MOTIVAZIONI DELLA CRISI



IL CINEMA AI TEMPI DEL 
FASCISMO

• Verso la fine degli anni venti, con il successo di alcuni film 
come Sole di Alessandro Blasetti e Rotaie di Mario Camerini il 
regime comincia ad intuire le potenzialità del cinema. 

• 1924 nasce l’Istituto Luce 
• Negli anni ’30 viene istituito il Ministero della Cultura 

Popolare (Min.Cul.Pop) 
• 1937, nasce Cinecittà, inaugurata dallo stesso Mussolini, che 

pronuncia la celebre frase “La cinematografìa è l’arma più 
forte” 

• CINECITTA’ sotto la guida di Luigi Freddi diviene un impianto 
produttivo all’americana ma assoggettata alle logiche e al 
controllo fascista attraverso la “Direzione generale della 
cinematografia” 

• Mussolini fa del cinema una grandissima arma di 
PROPAGANDA FASCISTA come neanche il nazismo riesce a 
fare. 



• Prima della Seconda guerra mondiale vengono bloccate le 
importazioni di film dall’estero favorendo il cinema italiano fascista. 

• CINEGIORNALI FASCISTI  

    TELEFONI BIANCHI 

• Il nome proviene dalla presenza in questi film di telefoni bianchi 
sintomo di benessere sociale, atto a marcare la differenza dai telefoni 
neri.
Storie sentimentali a lieto fine, aventi per protagoniste segretarie 
spensierate e giovani rampanti. 

• Si voleva esaltare, sia il galantuomo intrepido e ardente, l'uomo 
buono, forte, generoso e coraggioso cavaliere galante e paladino della 
giustizia che le giovani sognavano di sposare 



NEOREALISMO

• Siamo nel settembre 1944. Roma è stata liberata dai 
nazifascisti da appena tre mesi. Roberto Rossellini ha 
persuaso la contessa Chiara Politi, amministratrice delegata 
della Cis Nettunia (Compagnia Italiana SuperFilm Nettunia), 
a produrre un film di ambientazione attuale di cui egli stesso 
sarà il regista. 

• La prima idea della storia di Roma città aperta risale a un 
soggetto dello scrittore, giornalista e critico letterario 
Alberto Consiglio (1902-1973), La disfatta di Satana, ispirato 
alla figura di don Pietro Pappagallo, trucidato dai nazifascisti.

• Le riprese terminarono ai primi di giugno del 1945

• Roma città aperta si presenta come la prima opera capace di 
rappresentare l’aspirazione di un’intera nazione a ripartire 
verso un nuovo e diverso futuro

Roma città aperta, Roberto Rossellini, 1945

“Tutte le strade portano a Roma città aperta”

Jean-Luc Godard



ROMA CITTA’ APERTA • Necessità e urgenza di ripartire da zero e di tradurre la 
nuova energia vitale in energia culturale

• Mito fondativo del neorealismo: reazione morale che 
spinge il cinema a ritrovare i valori essenziali dell’esistenza e 
della convivenza sociale

• Mito fondativo della Resistenza di un popolo contro 
l’occupazione nazi-fascista

• Riflessione sulla necessità di un linguaggio nuovo per 
esprimere in modo diretto una ritrovata percezione della 
realtà derivante dal mutato clima morale e politico

• Roma città aperta e il cinema italiano diventano un punto di 
riferimento per definire i nuovi sviluppi dell’estetica del 
film

• Lo schermo e lo specchio della sala: i problemi narrati 
nel film, i personaggi e le situazioni sono identici a quelli degli 
spettatori: è la storia che si fa!

• Ridefinizione e ridistribuzione degli spazi della città: 
dalle macerie alle periferie, dalla distruzione ai nuovi 
complessi dell’edilizia popolare (Ladri di biciclette - inizio)



LADRI DI BICICLETTE
De Sica e Zavattini danno vita, per trent’anni, da I bambini ci 
guardano a Una breve vacanza, a uno dei pochi sodalizi artistici 
importanti del nostro cinema. Uno laziale-partenopeo, l'altro 
emiliano, uno naturalmente elegante, l'altro così naturalmente 
'contadino', l'uno a proprio agio con la voce, l'altro con la 
scrittura. 
Zavattini ha portato a De Sica una riserva inesauribile di storie e 
personaggi mai uguali, un nuovo sguardo sulla realtà e una 
vena irrazionale che gli hanno consentito di superare gli 
stereotipi del cinema italiano e lo hanno fatto volare molto alto.

“Per me il neorealismo, come viene chiamato, non può essere 
altro che il trattamento della realtà sotto una forma 
lirica, però trasferita su un piano più alto.” (De Sica)

Neorealista, Ladri di biciclette lo è secondo tutti i principi che 
si possono ricavare dai migliori film italiani dal 1946 ad ora. 
Intrigo 'popolare' e addirittura populista: un incidente della vita 
quotidiana di un lavoratore. [...] Un incidente davvero 
insignificante, banale persino: un operaio passa tutto il giorno a 
ricercare invano a Roma la bicicletta che gli hanno rubato. [...] 
(André Bazin, Che cosa è il cinema?, Garzanti, Milano 1973)
I corpi del cinema neorealista: Lamberto Maggiorani e Enzo 
Staiola

Italia/1948) di Vittorio De Sica

De Sica, 1948

"Perché pescare avventure straordinarie 
quando ciò che passa sotto i nostri occhi e 
che succede ai più sprovveduti di noi è così 

pieno di una reale angoscia?" 

(Vittorio De Sica).



Da Rimini a Roma
I VITELLONI

Finita la spinta eroica del neorealismo

Fellini autodidatta e caricaturista

Fellini crea un fiume di immagini che risvegliano fatti profondi e 
largamente diffusi nella cultura popolare dell’epoca. Racconta 
l’Italia delle periferia, delle coste e i suoi personaggi 

Nei Vitelloni la singola storia è frantumata in cinque personaggi 
che si muovono in uno spazio delimitato. Ognuno  di loro si 
trova ad inseguire i propri desideri e come in un cerchio chiuso 
si ritrova sempre al punto di partenza. 

Il set dei Vitelloni: pur non avendo girato nessuna immagine di 
Rimini, grazie a Fellini la città romagnola entrerà a far parte 
dell’immaginario cinematografico acquisendo dimensione mitica 
di una città che vive dentro di noi

Il caso Sordi. La distribuzione pretende che il nome di alberto 
Sordi non venga menzionato su manifesti. Sarà invece questo 
filma consacrare la sua fortuna come volto della Commedia 
all’itaiana

Main Street di Martin Scorsese e America Graffiti di George 
Lucas

 

Federico Fellini, 1953

Fellini ha attraversato la scena cinematografica (...) più 
come un oggetto non identificato che come un autore il cui 

universo fosse possibile esplorare e decifrare

(Brunetta, 2004)



LE NOTTI DI CABIRIA 

Fellini riesce a parlare al profondo bisogno di illusione che 
alberga in ognuno di noi 

Cabiria appare per la prima volta nel 1947 in un soggetto che 
Fellini aveva pensato per una novella cinematografica da 
abbinare all’episodio La voce umana di Rossellini 

1951 riappare nello Sceicco Bianco a consolare il ragionier 
Cavalli affranto dalla fuga della futura moglie

Il personaggio nasce dalla fantasia di Fellini e trova corpo e 
anima nei racconti di una prostituta di nome Wanda che aveva 
lavorato a Bidone

1

FELLINI 1957

PREMI:
1958 - Premio Oscar
Miglior film straniero (Italia)
1959 - Golden Globe
Nomination Miglior film straniero (Italia)
1957 - Festival di Cannes
Miglior interpretazione femminile a Giulietta Masina



LA COMMEDIA ALL’ITALIANA
• La commedia è immersa nella contemporaneità 

degli anni a cavallo del miracolo economico

• Vera eredità neorealista: luoghi, personaggi, ecc.

• La commedia si fa carico di seguire criticamente 
l’evoluzione della vita e del costume sociale e 
riesce a mettere in scena 

• La commedia mostra la perdita progressiva di 
slancio vitale, il venir meno degli scopi. Fa il punto 
del mutamento epocale dei comportamenti 
collettivi

• Querelle sulla commedia indulgente e compiaciuta 
e sulla commedia come capace di riflettere 
identità nazionale

I MOSTRI E I SOLITI IGNOTI



I SOLITI IGNOTI 
• Prima commedia all’italiana: è la prima volta che la 

morte appare in un film comico (dark comedy)

• Il film nasce quasi casualmente per sfruttare le 
costose scenografie delle Notti bianche di Visconti

• Nuovo stile: inquadrature dal taglio svelto e 
moderno, fotografia contrastata e drammatica, 
struttura narrativa fluida ma ricercata

• Personaggi a cavallo del vecchio e del nuovo 
mondo: “un consorzio di poveracci” che anela ad 
agganciare la borghesia.

• Nel film tutto sembra facile, alla portata di tutti ma 
alla fine niente riesce. un po’ come accadrà al 
boom economico italiano

di Mario Monicelli, 1958


