
Le parole del regista Michelangelo Antonioni 

sintetizzano le riflessioni svolte nella mostra, nate 

dall’analisi del linguaggio cinematografico come 

strumento di comprensione della realtà e dall’esame 

delle sue possibilità comunicative.

Ripercorrendo la storia del cinema attraverso alcune tappe 

fondamentali, dal XIX secolo ad oggi, e analizzando le 

categorie ‘grammaticali’ che costituiscono il linguaggio 

cinematografico, la mostra offre la possibilità di 

comprendere in profondità le intenzioni comunicative 

dell’autore.

L’analisi dei film studiati, condotta grazie anche all’aiuto 

di esperti, ha permesso di lavorare sugli adattamenti 

cinematografici di fatti reali, quali biografie o eventi 

storici, al fine di mostrare come le scelte operate dal 

regista possano essere ricche di significato.

«Noi sappiamo che sotto l'immagine rivelata ce n'è un'altra più 

fedele alla realtà e sotto quest'altra un’altra ancora e di nuovo 

un'altra sotto quest'ultima, fino alla vera immagine di quella 

realtà, assoluta, misteriosa, che nessuno vedrà mai.»

«Cominciando a capire il mondo attraverso l’immagine, 

ho capito l’immagine, la sua forza, il suo mistero.» 

Michelangelo Antonioni

L’arte del cinema
La scoperta di un linguaggio



Il cinema nacque nel 1885 grazie a un’invenzione 

dei fratelli Lumière.

Gli ingegneri Auguste e Louise, mossi da una 

grande curiosità, dopo vari esperimenti in campo 

fotografico, inventarono un sistema di 

trascinamento e bloccaggio della pellicola, 

ispirato al meccanismo di una macchina da 

cucire. Crearono poi, a partire dal kinetoscopio
di Edison, una piccola ed elegante macchina da 

presa: il cinematografo. Questa divenne parte 

integrante del proiettore: la fruizione delle 

immagini proiettate divenne un fenomeno 

collettivo.

Le cifre distintive dei film dei fratelli Lumière 

furono:

• l’inquadratura unica;

• l’assenza di montaggio;

• l’estesa profondità di campo;

• la rottura della quarta parete;

• il racconto della vita quotidiana.

L’inizio della storia



Nel 1899 nacque la corsa fantasma, 

un’inquadratura in movimento ottenuta grazie 

allo scorrere della macchina da presa su un 

binario. George Albert Smith fu il primo a 

filmare da un treno in movimento: la percezione 

dello spettatore fu proprio quella di 

immedesimarsi in un fantasma che vagava 

nell’aria.

In questo modo lo sguardo del pubblico veniva a 

coincidere con l’obiettivo della macchina: si 

aveva l’impressione di viaggiare nel film. 

L’immedesimazione e la partecipazione alla 

scena erano avvenute. 

Fu una tappa di grande importanza nella storia 

del cinema: si iniziarono a scoprire le 

potenzialità del linguaggio cinematografico.

L’intuizione 
di un nuovo linguaggio



Esprimere la coscienza: 
il montaggio 

e le opere impressionistiche 

Nei primi decenni del 1900 alcuni registi 

francesi usarono il cinema con stile 

impressionista. Abel Gance in La rosa sulle 
rotaie (1923) cercò di entrare nella mente di un 

uomo che stava per morire cadendo da una 

rupe: con inquadrature della durata di un 

fotogramma, lo spettatore ripercorre la sua vita 

e vede il volto della donna amata, 

immedesimandosi negli ultimi istanti di vita 

dell’uomo. Sono attimi tragici e terrificanti. Lo 

schermo diventa l’occhio interiore dell’uomo: si 

tratta dell’inquadratura soggettiva, che 

rappresenta esattamente il punto di vista del 

personaggio, esprimendo le sue emozioni.

Per interrompere la scena e inserire questi 

velocissimi fotogrammi, Gance si avvalse del 

montaggio: elemento rivoluzionario di quegli 

anni, esso permette di tagliare la pellicola, 

inserire e spostare, nella fase conclusiva di 

lavorazione, sequenze di immagini. 

Il montaggio determina la strutturazione 

linguistica e narrativa del film.



Per sfuggire al monopolio e alle leggi dei brevetti 

cinematografici della East Coast, molti registi 

con le loro troupe cinematografiche si 

trasferirono in California, in un’enorme landa 

desolata che ribattezzarono ‘Hollywood’. 

Qui, artisti di tutto il mondo sarebbero giunti 

per creare qualcosa di simile al mondo reale, qui 

la finzione avrebbe preso il posto della realtà. 

A Hollywood, che significa “bosco di agrifogli”, 

anche se non ve ne sono, nacquero il glamour, 

l’eterna gioventù: nessuno poteva essere banale, 

triste o vecchio, di razza o sesso diversi. Tutto a 

Hollywood era fantastico e sfarzoso, ma niente 

era reale.

Hollywood



Alla fine degli anni ‘20, in America, il mondo 

cambiò in fretta: nacque il cinema sonoro. 

Fino a quel momento, i film erano muti, ad 

eccezione di pochi che presentavano un 

accompagnamento musicale. I film erano quindi 

costruiti con la consapevolezza che le immagini 

erano il solo mezzo comunicativo disponibile. 

Con l’avvento del sonoro, registrato e montato 

sulla pellicola, il cinema scoprì una nuova 

potenzialità. 

I registi si chiudevano in sale speciali, chiamate 

sound stages, per evitare i rumori provocati dalle 

macchine, dai cantieri, dagli operai e dalla vita 

frenetica della città. 

La cura del sonoro diminuì lo studio 

dell’immagine, che passò in secondo piano. 

I film degli anni ’30 presentano infatti luci piatte 

e generalmente bianche, inquadrature poco 

curate: il cinema diventa meno cinematografico. 

In Amami stanotte (1932) dell’innovativo 

Rouben Mamoulian, il sonoro è utilizzato per 

descrivere il risveglio mattutino della città di 

Parigi in un "crescendo sinfonico dei suoni 

quotidiani", anche attraverso suoni metaforici 

usati per enfatizzare il messaggio.

L’avvento del sonoro



Negli anni ‘30 i registi giapponesi scelsero di 

descrivere con discrezione le umili vicende di 

uomini comuni, appartenenti a classi sociali 

disagiate, in un contesto di degrado e miseria. 

Yasujirō Ozu e Kenji Mizoguchi raccontarono 
le vite delle donne e dei bambini giapponesi e 

del loro ruolo svalutato nella società, per 

sottolineare il valore dell’uomo anche nelle 

circostanze più miserevoli.

Il cinema giapponese mostrava scene 

estremamente intense e crude, 

facendo riflettere lo spettatore sulle condizioni 

di vita dei personaggi ed evitando le eccessive 

emozioni hollywoodiane che non permettevano 

di cogliere l’autenticità della realtà. 

I registi giapponesi



Negli anni successivi alla seconda guerra 

mondiale, mentre il cinema americano rimase 

un mondo a sè lontano da quello reale, i 

neorealisti italiani posero al centro la realtà che 

vedevano, in tutta la sua drammaticità. 

La priorità non era tanto la qualità 

dell’immagine, ma il suo realismo. 

La trama stessa non aveva importanza, non si 

voleva imporre necessariamente un senso in 

tutto ciò che accadeva, ma presentare 

l’avvenimento in sé.

Cesare Zavattini affermò: “prima di adesso, 

se qualcuno avesse pensato a un intreccio 

di un film diciamo su uno sciopero, qualcuno 

avrebbe immediatamente inventato una storia, 

e lo sciopero stesso sarebbe diventato un 

semplice sfondo per il film. Oggi 

descriveremmo proprio lo sciopero: abbiamo 

una fiducia illimitata negli avvenimenti, nei 

fatti e nelle persone.”

Il neorealismo



Per alcuni registi degli anni ’60 il cinema divenne parte della vita 
stessa. 

Per il francese Robert Bresson il cinema deve riprodurre la realtà, 

sottolineandone la sua vera essenza: essa è per il regista la 

spontaneità, la continua novità che si genera inaspettatamente dalla 

vita. “Non bisogna creare aggiungendo, ma togliendo”: è necessario 

eliminare dal cinema e dalla recitazione ogni elemento di 

premeditazione dell’uomo, come effetti o eccessive emozioni: essi 

coprirebbero e distrarrebbero dalla natura autentica della vita. In 

questo modo il significato della vita, cioè un costante intervento 

esterno salvifico, emerge maggiormente.

Per Jean-Luc Godard i film non furono solo la riproduzione della 
vita vera, ma ne furono parte integrante: guardare un film è come 
l’azione di fermarsi ad osservare la realtà.
Nei suoi film gli stacchi di montaggio non hanno un significato 
relativo alla trama, come il progredire nel tempo o una svolta negli 
avvenimenti: queste inquadrature intendono sottolineare e 
approfondire la ricchezza del momento rappresentato, che non deve 
essere aggiunta dal regista, ma è già presente nella realtà di tale 
momento.

Pier Paolo Pasolini è interessato al cinema poiché è la riproduzione 
del linguaggio più comunicativo dell’uomo, cioè quello delle sue 
azioni, del modo in cui si rapporta con la realtà: il cinema è la 
possibilità di stare a contatto con la vitalità misteriosa che egli vede 
nelle vicende umane. Così il regista riproduce la profondità che 
percepisce nei volti umani, riprendendoli e inquadrandoli come volti 
di santi, oppure evidenzia la sacralità di una lotta ordinaria con una 
musica sacra. 
In questo modo il linguaggio cinematografico diventa poetico.

Ricreare la realtà: 
il cinema personale



Negli anni ’90 i cineasti di tutto il mondo 

realizzarono film incentrati sulla realtà.

Tra questi vi è il regista iraniano Abbas 

Kiarostami che eliminó ogni elemento di 

finzione dalla messa in scena. Il regista è così 

l’allenatore che “una volta cominciato il gioco, si 

siede a bordo campo e diventa soltanto un 

tifoso”. 

Ciò che rese unico il lavoro di questo regista 

non fu il suo modo di riprendere, bensì il suo 

rapporto di fiducia e adorazione per la realtà. 

Infatti, quando un terremoto colpí la zona dove 

aveva appena girato un film, egli, impressionato 

dalla forza delle persone, si diresse lì con la 

troupe per cercare l’attore bambino che ne era 

stato il protagonista. Decise così di filmare 

quell’“energia umana” che aveva inaspettatamente 

visto. Ne nacque un nuovo film intitolato 

E la vita continua (1992).

Abbas Kiarostami



Agli inizi del XXI secolo, le immagini, 

fino a quel momento costituite da granelli 

di nitrato d’argento impresse su celluloide, 

vengono sostituite da brevi stringhe di 

informazioni digitali: il computer segna la 

nuova era del cinema. 

Gli effetti speciali permettono con facilità 

di inserire elementi non reali dando però la 

parvenza di realtà attraverso luci, ombre e 

dimensione. 

Tuttavia Avatar (2009) di James Cameron 

mostra come l’intera realtà digitale possa 

essere indipendente dall’uomo tranne che 

per un aspetto: la riproduzione dei 

sentimenti. Infatti, la mimica facciale dei 

personaggi del pianeta di Pandora non 

poteva essere totalmente ideata e 

riprodotta da un computer.

Il digitale



Come ogni linguaggio, il cinema ha alcune 

regole di ‘grammatica’ da rispettare: esse 

sono gli strumenti attraverso cui viene 

trasmesso il senso, ciò che il regista vuole 
comunicare.

Inquadrature: campi

La grammatica

campo lunghissimo campo lungo

dettagliocampo medio



Inquadrature: piani

figura intera

piano americano

primo piano

primissimo piano

mezza figura particolare



Il movimento macchina permette una ripresa

dinamica, diversamente dalla staticità

dell’inquadratura fissa. 

Esistono varie tipologie di movimento di

macchina:

Movimenti macchina, 
montaggio e sonoro 

•la carrellata;

•la panoramica;

•la camera a mano e la steady cam;

•la ripresa aerea e la gru.

Il montaggio permette di instaurare un dialogo 

tra le singole inquadrature: esso “dá vita” al film 

poiché ne crea la struttura narrativa. Non è una 

semplice presentazione di fatti in ordine 

cronologico, ma l’espressione del punto di vista 

con cui il regista vuole trattare i fatti. 

Il sonoro ha una valenza comunicativa, infatti 

rafforza la possibilità di immedesimazione dello 

spettatore poiché è coinvolto anche il senso 

dell’udito. Il significato veicolato dal suono può 

essere concorde o discorde all’immagine, 

amplificando l’emozione comunicata. 


