
 

  
 
 
 
 

 
1

 
 

 
 
 
 
 
 
 
 

 
 
 

 
 

 
 
La massima originalità, la massima sintesi, il massimo dinamismo, 
la massima simultaneità e la massima portata mondiale. Ecco che 

cos'è la pubblicità.     
 

Filippo Tommaso Marinetti 
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Le Avanguardie      
 
La cultura e l’arte del Novecento sono caratterizzate dallo spirito dell’Avanguardia, cioè da un 
atteggiamento polemico nei confronti della tradizione. Nel primo trentennio del secolo si 
sviluppano le tendenze delle cosiddette “avanguardie storiche”, differenziate dalle “neo-
avanguardie” che si svilupperanno negli anni Cinquanta e Sessanta. Per origine il termine 
Avanguardia appartiene al linguaggio militare e designa quel reparto (di soldati o nella marina di 
navi) che precede l’armata in movimento a scopo di sicurezza (dal Francese “Avant-Garde”). Con il 
termine Avanguardia si definisce quindi ogni movimento artistico e letterario che tende 
progressivamente alla ricerca di nuove forme espressive, diverse o antitetiche rispetto a quelle 
tradizionali. L’Avanguardia punta al rinnovamento del linguaggio artistico e promuove la 
trasformazione dei principi etici e conoscitivi accettati e difesi dalla cultura ufficiale. Le 
Avanguardie scardinano il gusto artistico consolidato e favoriscono l’evoluzione dei piani formale e 
ideologico. Le Avanguardie storiche si affermano nei primi decenni del Novecento, quando nascono 
correnti artistiche e letterarie che mirano ad obiettivi comuni: abbandonare la tradizione e produrre 
nuova conoscenza. Tra le Avanguardie storiche è possibile distinguere vari filoni: 
 
- Cubismo ( Francia ) 
- Futurismo ( Italia ) 
- Cubofuturismo ( Russia ) 
- Imagismo ( Gran Bretagna e Stati Uniti ) 
- Dadaismo ( Francia e Svizzera ) 
- Surrealismo ( Francia ) 
- Astrattismo ( Germania e Russia ) 
  
Le Avanguardie storiche hanno caratteristiche comuni che potremmo così  schematizzare: 
 
1) Omogeneità del programma: cioè idee e progetti del gruppo di appartenenza e solitamente 
espresse in un manifesto formulato in comune accordo e redatto da uno di loro (Marinetti – 
Futurismo; Tzara – Dadaismo; Breton – Surrealismo; ecc.); 
 
2) Critica della tradizione: rifiutano i valori e le forme del tempo, hanno atteggiamenti di 
discussione, di provocazione e violenza verbale e spesso mancano di proposte alternative; 
 
3) Sperimentalismo esasperato: i codici e le forme nuove utilizzate spesso sfociano 
nell’incomunicabilità, in un’arte difficile o scura. 
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Joan Mirò - Il Carnevale di Arlecchino , 1924/1925  
 

Le Avanguardie nel contesto storico 
    
Le Avanguardie storiche sono un fenomeno culturale che si afferma nei primi decenni del 
Novecento. L’ Europa, tra il 1905 e il 1937, attraversa un periodo scandito da fenomeni ed eventi di 
capitale importanza. Il primo decennio è caratterizzato da un processo di espansione e sviluppo del 
capitalismo industriale che conduce alla crescita della rivalità economica e commerciale tra le 
grandi potenze . La diffusione di sentimenti nazionalistici inciterà i diversi stati ad affermarsi sugli 
altri. La Prima Guerra Mondiale segna una svolta nella storia  
Europea e da quel conflitto nascerà un mondo profondamente mutato negli assetti politici e sociali , 
la carta geopolitica dell’Europa viene profondamente rimodellata . Altro evento che cambia la storia 
europea è  la Rivoluzione russa che con la rivoluzione di ottobre vedrà la nascita del Nuovo Stato 
Sovietico e l’instaurazione del regime comunista.  
Dopo la fine del conflitto, ogni nazione europea vede crescere da un lato le forze comuniste e 
socialiste rivoluzionarie, dall’altro i gruppi conservatori e nazionalisti. L’affermazione di questi 
ultimi produce il rovesciamento dei sistemi liberali e democratici e l’affermazione dei regimi 
autoritari: il Fascismo di Mussolini in Italia (tra il 1922, anno della marcia su Roma, e il 1925-26, 
data dell’approvazione delle “leggi fascistissime”); il Nazismo si Hitler in Germania (1933), il 
governo corporativo di Dollfuss in Austria (1933).  
La Guerra Civile di Spagna (1936-1939), combattuta tra le forze fasciste del Generale Franco e il 
fronte popolare repubblicano, si conclude dopo tre anni con la vittoria di Franco, che importa un 
regime dittatoriale. Nel 1939 i patti stretti da Hitler con l’Italia e l’Unione Sovietica conducono alla 
Seconda Guerra  
Mondiale 
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Perché nascono le Avanguardie? 
 
Tante sono le cause storiche-culturali e politiche che hanno determinato la nascita delle 
Avanguardie, però si possono individuare i principali fattori secondo il seguente schema:   
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Geografia e cronologia dell’Avanguardia storica 
 

Le Avanguardie storiche perseguono il simultaneo rinnovamento di ogni genere e forma di 
comunicazione artistica (pittura, poesia, musica, teatro, architettura, scrittura…). Occorre rilevare 
che, sebbene i migliori risultati vengono ottenuti con il metodo plastico, ogni movimento, tramite la 
collaborazione fra scrittori, artisti e musicisti, elabora manifesti teorici dove sono fissati principi e 
idee di validità generale. 
In Francia, nel 1909, vi fu la prima esposizione dei pittori cubisti Picasso e Braque, che inaugurano 
una nuova maniera analitica e mentale, di concepire la rappresentazione pittorica: l’oggetto viene 
dipinto come percepito dalla coscienza interiore del soggetto, tramite procedimenti di analisi e 
sintesi; nel medesimo Anno, a Parigi, Filippo Tommaso Marinetti pubblica il primo manifesto del 
Futurismo, dove i temi ispiratori del movimento sono applicati alla tecnica di ogni arte (quali 
aggressività, dinamismo, frenesia, temerarietà…). 
Nel 1924, a Parigi, avviene la pubblicazione del primo manifesto del Surrealismo steso da Andrè 
Breton, per favorire la riflessione intorno alle coordinate estetiche ed esistenziali del nuovo 
movimento che vuole impiegare l’arte per comunicare assurdità e irrazionalità.                                            
        

                                                     
                Pablo Picasso                                                             Georges Braque 

 
Pablo Picasso - Les Demoiselles d’Avignon , 1907 
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Georges Braque - Case a l’ Estaque , 1908  

 
Le Avanguardie letterarie in Europa: Imagismo, Dadaismo e Surrealismo  

 
- Imagismo (Inghilterra): negli anni intorno alla prima guerra   mondiale le istanze di rinnovamento 
sono interpretate nell’ambito della letteratura dell’imagismo. La poetica imagista tende a una 
scrittura oggettiva, geometrica e stilizzata, la quale, svincolata dalle regole della metrica più 
tradizionale, poggi su immagini nette, dure e precise, dal significato simbolico. Il più grande 
interprete dell’Imagismo fu Ezra Pound. 
 
Ezra Pound - In a station of the Metro/In una stazione della Metropolitana 
 
In questa poesia Pound esprime il suo stupore e la sua felicità nell’aver visto “tanti bellissimi volti 
di bambini e di bellissime donne” in una stazione metropolitana di Parigi. Dopo aver provato 
numerose volte a trovare le parole giuste per descrivere questa situazione, ecco la sua lirica:  
 
The apparition of these faces in the crowd; 
Petals on a wet, black bough. 
 
L’apparizione di questi visi nella folla; 
Petali sopra un umido, nero ramo                           
                                                                                                   
- Dadaismo (Svizzera): fondato a Zurigo nel 1916 da un gruppo di artisti capeggiati dal rumeno 
Tristan Tzara. Nel 1918 pubblicarono il primo manifesto e la rivista “DADA”. Le loro proposte 
distruttive si precisarono contro la presunta sacralità dell’arte: ”L’arte non è una cosa seria”. Nel 
suo manifesto riportava: “Noi non ci basiamo su nessuna teoria. Ne abbiamo abbastanza delle 
accademie cubiste e futuriste: laboratori di idee formali”. E allora si può anche fare una poesia 
dadaista seguendo semplici indicazioni: 
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Prendete un giornale.  
Prendete un paio di forbici.  
Scegliete nel giornale un articolo che abbia la lunghezza che voi desiderate dare alla vostra poesia.  
Ritagliate l'articolo.  
Tagliate ancora con cura ogni parola che forma tale articolo e mettete tutte le parole in un sacchetto.  
Agitate dolcemente.  
Tirate fuori le parole una dopo l'altra, disponendole nell'ordine con cui le estrarrete.  
Copiatele coscienziosamente.   
La poesia vi rassomiglierà.  
Ed eccovi diventato uno scrittore infinitamente originale e fornito di una sensibilità incantevole, 
benché, s'intende, incompresa dalla gente volgare. 
 

                          
      Raoul Hausmann - Dada Siegt , 1920                        Tristan Tzara 
- Surrealismo (Francia): ultimo nato tra i movimenti dell’avanguardia storica, ma anche il più 
duraturo, fondato nel 1924 da A. Breton, nasce dalle ceneri del Dadaismo e continua l’azione di 
rinnovamento ponendosi finalità costruttive nella “piazza pulita” fatta dal Dadaismo.  
fra le correnti dell’Avanguardia storica, il Surrealismo è quella che in maniera più diretta incide sui 
progressi della ricerca letteraria, affiancando alla critica dei valori dell’arte ufficiale la proposta di 
una nuova cultura, fondata sul primato della fantasia, del sogno e dell’immaginazione, quali 
privilegiati strumenti di conoscenza. Ne deriva, a livello letterario, l’abbandono delle forme abituali, 
logiche e razionali della Scrittura. Nel movimento la SURREALTA’ è una nuova realtà superiore di 
2° grado. Breton propone la scrittura automatica ossia la registrazione di immagini di assenza di 
qualsiasi condizionamento.  
Lo scrittore, che più e meglio di altri interpreta la stagione avanguardistica del primo Novecento, è 
il poeta francese Guillaume Apollinaire. I suoi esordi avvengono all’interno della cultura decadente 
e simbolista, e cerca di tradurre sul piano poetico i traguardi raggiunti dai pittori: nasce il bisogno di 
costruire una poesia nuova, diversa rispetto a quanto già realizzata dai modelli di fine Ottocento, ed 
equivalente alle costruzioni spaziali e cromatiche di Pablo Picasso. 
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    Salvator Dalì - La persistenza della memoria , 1931           Guillaume Apollinaire 
 
 
Guillaume Apollinaire - Calligramma: Paysage/Paesaggio 
 
Il calligramma è una composizione poetica in cui la disposizione grafica delle parole sulla pagina 
serve a riprodurre soggetti figurativi. Ecco un esempio famosissimo di calligramma, ideato da 
Guillaume Apollinaire, in cui vengono raffigurati diversi elementi: una casa, un albero, un uomo, un 
sigaro acceso che fuma. 
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Le Avanguardie letterarie in Italia: il Futurismo 
 
Nei primi decenni del Novecento si sviluppa in Italia il movimento futurista. Scrittori, pittori, 
scultori, musicisti vi aderiscono sottoscrivendo dei “manifesti” in cui si proclamano le regole e i 
principi delle varie arti. Il movimento guarda al futuro per rompere con il passato e con la 
tradizione, esaltando la macchina, la velocità, la tecnica. Nel campo della letteratura Marinetti, 
autore del Manifesto Futurista, indicò come specifico mezzo di espressione letteraria le “parole in 
libertà” che sole sono in grado di tradurre i meccanismi psichici e la frenesia della vita moderna; 
viene proposta l’abolizione della sintassi, della punteggiatura, delle parti del discorso. Il movimento 
futurista ha risvolti anche in campo politico, dove la celebrazione dell’aggressività, della 
temerarietà, dello schiaffo degenerano, in esaltazione della violenza, dell’imperialismo e della 
guerra come “igiene del mondo”, tematiche poi riprese dalla propaganda fascista. 
 

 
 
 

I Futuristi: Russolo, Carrà, Marinetti, Boccioni, Severini; Parigi, 1912 
 

 
La scultura e l’architettura 

 
Nella scultura il Futurismo si prefiggeva la ricostruzione astratta dei piani e dei volumi che 
determinano le forme, non il loro valore figurativo. Si va quindi al di là della figura in se stessa e si 
tende a modellare l’atmosfera che circonda le cose. Ciò significa cogliere il movimento nella sua 
universalità. Si supera la supremazia tradizionale del bronzo e del marmo sulle altre forme 
materiche e si allarga il campo scultoreo al vetro, al legno, al cartone, al cuoio, alla stoffa… 
In architettura si vuole ottenere il massimo dell’elasticità e della leggerezza; con ciò intendono lo 
sforzo di armonizzare con libertà e con grande audacia l’ambiente con l’uomo, cioè rendere il 
mondo delle cose una proiezione diretta del mondo dello spirito. 
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Umberto Boccioni - Forme uniche della continuità nello spazio  
o Uomo che cammina , 1913 

La pittura futurista 
Si anticipano con la pittura futurista le stesse posizioni del Manifesto del 1916 a proposito dei valori 
etici ed estetici della velocità e del paragone con la lentezza. La velocità ha per essenza “la sintesi 
intuitiva di tutte le forze in movimento”, così sul piano cromatico si prediligono “tutti i colori della 
velocità, della gioia, della baldoria, del carnevale più fantastico, dei fuochi d’artificio, dei café 
chantants e dei music-halls, tutti i colori del movimento”. In termini volumetrici si preferisce “l’urlo 
di tutti gli angoli acuti, le linee oblique, la sfera, l’ellisse che turbina, il cono rovesciato, la spirale e 
tutte le forme dinamiche che la potenza infinitiva del genio dell’artista saprà scoprire, la linea a zig-
zag”. Vi sarà un rapporto sinestetico tra il suono e la sua forma geometrica, o anche tra il suono e il 
colore. “Mentre gli impressionisti fanno un quadro per dare un momento particolare e subordinano 
la vita del quadro alla sua somiglianza con quel momento, noi sintetizziamo tutti i momenti e ne 
costruiamo un quadro”, afferma Umberto Boccioni. Grandi pittori avanguardistici furono U. 
Boccioni, G. Balla, C. D. Carrà, G. De Chirico, L. Russolo, G. Severini. 
 

 
 

Carlo Carrà - Il cavaliere , 1913 
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Giacomo Balla - Dinamismo di un cane al guinzaglio , 1912   
 
 

   Umberto Boccioni - Visioni Simultanee , 1911 
 
 

Giorgio De Chirico - L’enigma dell’ora , 1911   
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     Giorgio De Chirico - Il figliol prodigo , 1922       
 

                              Luigi Russolo - Musica , 1911 
 

      Gino Severini - La danseuse , 1915           
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Il Futurismo e la Società 
Il Futurismo fu un movimento che ebbe un effetto cumulativo sulla società in quanto estese i suoi 
manifesti ai vari aspetti della cultura e del costume. 
 
Il teatro 
Nel campo teatrale nasceva il Teatro sintetico futurista, dove si creavano le nuovissime miscele di 
serio e di comico, di personaggi reali ed irreali, le compenetrazioni e le simultaneità di tempo e 
spazio. Il teatro diventava lo spazio della massima sperimentazione linguistica, il luogo della 
massima intensificazione del rapporto con un alto numero di spettatori. 
 

 
 

Fortunato Depero - Cartellone per i balli plastici per il Teatro dei Piccoli di Roma , 1918  
 

La cucina 
Si è avuta anche una cucina futurista con la creazione di bocconi simultanei e cangianti che 
contengono dieci, venti sapori da gustare in pochi attimi. Un dato boccone doveva riassumere un’ 
intera zona di vita lo svolgersi di una passione amorosa o un intero viaggio nell’ estremo Oriente. 
 

         Copertina dell’ Almanacco Cucinario Futurista 
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L’arredamento e la moda 
 

Nel settore dell’ arredamento lo spazio viene ovviamente concepito in un continuo movimento 
basato sulla presenza imprescindibile dell’ azione. Nel campo della moda gli abiti dovevano essere 
aggressivi, agilizzanti, dinamici, di breve durata, variabili, per mezzo di modificanti da disporre 
quando e dove si voleva, su qualsiasi punto del vestito, mediante bottoni pneumatici. 
 

     Giacomo Balla - Vestito da donna , 1929       
La fotografia 

 
La tendenza futurista al dinamismo porta al fotodinamismo, dove si evidenzia la bellezza dei corpi 
in velocità attraverso una serie di effetti ottici che rendano il dramma di oggetti mobili e immobili, 
delle ombre e degli oggetti contrastanti e isolate dagli oggetti stessi. 
 

 Guglielmo Sansoni - Dramma d’oggetti , foto futurista  
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Il cinema 
 

Il cinema si prestava all’esperienza futurista perché con la rapidità dei movimenti dei fotogrammi si 
avvicinava all’idea della simultaneità. La cinematografia veniva concepita come una deformazione 
gioconda dell’universo, sintesi non logica e fuggente della vita mondiale. 

Scena dal film Thais di A. G. Bragaglia, 1917  

 
Locandina del film Metropolis di Fritz Lang, 1926 

 
La musica  

 
Alla musica il Futurismo dedicava più Manifesti, in cui si proclamava L’arte dei rumori che 
propone il nuovo concetto di suono-rumore: bisognava rompere il cerchio ristretto dei suoni puri e 
conquistare la varietà infinita dei suoni-rumori. Ogni rumore aveva un tono, talora anche un accordo 
che predominava nell’insieme delle sue vibrazioni irregolari. La varietà dei rumori era infinita. I 
motori e le macchine delle città industriali un giorno avrebbero potuto essere intonati, in modo da 
poter fare di ogni officina una inebriante orchestra di rumori. 
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Manifesto della Musica Futurista e il libro “L’ Arte dei rumori”  di Luigi Russolo, 1913 
Il Futurismo in Italia: Filippo Tommaso Marinetti 

 
Filippo Tommaso Marinetti nasce ad Alessandria d’egitto nel 1876. Trascorre la sua giovinezza a 
Parigi, dove pubblica le sue prime opere e il Manifesto Tecnico della letteratura futurista. Le 
applicazioni più dirette di questo programma sono i romanzi Mafarka il futurista (1910) e la 
raccolta di poemi dedicati a un episodio della guerra d’Africa, Zang Tumb Tumb (1914). Il suo 
nazionalismo e la sua passione sfrenata per la guerra lo portarono ad esaltare l’intervento nella 
prima guerra mondiale e poi la dittatura fascista, da cui riceve e la carica di “Accademico d’Italia”. 
Muore a Bellago, Como, nel 1944. 
 
 

 
 

Filippo Tommaso Marinetti nel suo studio 
Filippo Tommaso Marinetti - Indifferenza 
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Filippo Tommaso Marinetti - All’automobile da corsa 
 
Veemente dio d’una razza d’acciaio,  
Automobile ebrrra di spazio, 
che scalpiti e frrremi d’angoscia 
rodendo il morso con striduli denti… 
Formidabile mostro giapponese, 
dagli occhi di fucina, 
nutrito di fiamma 
e d’oli minerali,  
avido d’orizzonti e di prede siderali… 
io scateno il tuo cuore che tonfa diabolicamente, 
scateno i tuoi giganteschi pneumatici, 
per la danza che tu sai danzare 
via per le bianche strade di tutto il mondo!... 
 
Allento finalmente  
le tue metalliche redini, 
e tu con voluttà ti slanci  
nell’Infinito liberatore! 
All’abbaiare della tua grande voce 
ecco il sol che tramonta inseguirti veloce 
accelerando il sanguinolento 
palpito, all’orizzonte… 
Guarda come galoppa, in fondo ai boschi, laggiù!... 
Che importa, mio démone bello? 
Io sono in tua balia!... Prrrendimi!... Prrrendimi! 
[…] 
 

 
 

Luigi Russolo - Dinamismo di un’automobile , 1912 / 1913 
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Giacomo Balla - L’auto è passata , 1913 
 
 
Filippo Tommaso Marinetti - Dal Manifesto della letteratura futurista 
 
1. Bisogna distruggere la sintassi, disponendo i sostantivi a caso, come nascono.     
 2. Si deve usare il verbo all'infinito, perché si adatti elasticamente al sostantivo e non lo 
sottoponga all'io dello scrittore che osserva o immagina. Il verbo all'infinito può, solo, dare il senso 
della continuità della vita e l'elasticità dell'intuizione che la percepisce. 
 3. Si deve abolire l'aggettivo perché il sostantivo nudo conservi il suo colore essenziale. 
L'aggettivo avendo in sé un carattere di sfumatura, è incompatibile con la nostra visione dinamica, 
poiché suppone una sosta, una meditazione. 
4. Si deve abolire l'avverbio, vecchia fibbia che tiene unite l'una all'altra le parole. L'avverbio 
conserva alla frase una fastidiosa unità di tono. 
5. Ogni sostantivo deve avere il suo doppio, cioè il sostantivo deve essere seguìto, senza 
congiunzione, dal sostantivo a cui è legato per analogia. Esempio: uomo-torpediniera, donna-
golfo, folla-risacca, piazza-imbuto, porta-rubinetto. Siccome la velocità aerea ha moltiplicato la 
nostra conoscenza del mondo, la percezione per analogia diventa sempre più naturale per l'uomo. 
Bisogna dunque sopprimere il come, il quale, il così, il simile a. Meglio ancora, bisogna fondere 
direttamente l'oggetto coll'immagine che esso evoca, dando l'immagine in iscorcio mediante una 
sola parola essenziale. 
6. Abolire anche la punteggiatura. Essendo soppressi gli aggettivi, gli avverbi e le congiunzioni, la 
punteggiatura è naturalmente annullata, nella continuità varia di uno stile vivo, che si crea da sé, 
senza le soste assurde delle virgole e dei punti. Per accentuare certi movimenti e indicare le loro 
direzioni, s'impiegheranno i segni della matematica: +--x: = > <, e i segni musicali. 
7. Gli scrittori si sono abbandonati finora all'analogia immediata. Hanno paragonato per esempio 
l'animale all'uomo o ad un altro animale, il che equivale ancora, press'a poco, a una specie di 
fotografia. Hanno paragonato per esempio un fox-terrier a un piccolissimo puro-sangue. Altri, più 
avanzati, potrebbero paragonare quello stesso fox-terrier trepidante, a una piccola macchina 
Morse. Io lo paragono, invece, a un'acqua ribollente. V'è in ciò una gradazione di analogie sempre 
più vaste, vi sono dei rapporti sempre più profondi e solidi, quantunque lontanissimi. L'analogia 
non è altro che l'amore profondo che collega le cose distanti, apparentemente diverse ed ostili. […] 
8. Non vi sono categorie d'immagini, nobili o grossolane, eleganti o volgari, eccentriche o naturali. 
L'intuizione che le percepisce non ha né preferenze né partiti-presi. Lo stile analogico è dunque 
padrone assoluto di tutta la materia e della sua intensa vita. 
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9. Per dare i movimenti successivi d'un oggetto bisogna dare la catena delle analogie che esso 
evoca, ognuna condensata, raccolta in una parola essenziale. […] 
10. Siccome ogni specie di ordine è fatalmente un prodotto dell'intelligenza cauta e guardinga, 
bisogna orchestrare le immagini disponendole secondo un maximum di disordine. 
11. Distruggere nella letteratura l'«io», cioè tutta la psicologia. […] Facciamo coraggiosamente il 
«brutto» in letteratura, e uccidiamo dovunque la solennità. Dopo il verso libero, ecco finalmente le 
parole in libertà! 

 
Filippo Tommaso Marinetti - Parole in libertà , 1916 

 

 
Copertina della prima uscita del libro “Zang Tumb Tumb”  

di Filippo Tommaso Marinetti , 1912 
Le Avanguardie musicali 

La crisi delle certezze ottocentesche e le sperimentazioni che si accompagnano a questa crisi 
raggiungono il culmine all’inizio del Novecento, quando gli artisti cercano nuove forme, spesso di 
difficile comprensione, e fondano le cosiddette “avanguardie”. In campo musicale, le 
sperimentazioni del primo Novecento seguono diverse strade, ma tutte si allontanano dal linguaggio 
tonale (cioè della tonalità), basato sulle scale e gli accordi tradizionali. Nel periodo di transizione tra 
gli ultimi decenni dell’Ottocento e gli inizi del Novecento la musica infatti è per certi aspetti ancora 
legata alla tradizione romantica, fedele alla tradizione (per esempio per il finlandese Jean Sibelius, il 
russo Sergej Rachmaninov e per il tedesco Richard Strauss); per altri invece anticipa una nuova 
sensibilità. I musicisti di questa corrente rinnovano profondamente il loro linguaggio, ispirandosi 
all’arte e alla letteratura del tempo.  

L’ Impressionismo musicale di Claude Debussy e Maurice Ravel 
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Alla fine del secolo si afferma in Francia il movimento del simbolismo che ricerca attraverso poeti 
come Baudelaire e Verlaine i significati più profondi della realtà. Accanto a questo movimento 
troviamo l'impressionismo pittorico di Monet, Cezanne e Renoir e quello musicale di Debussy e 
Ravel. 
Nel linguaggio musicale dell'impressionismo le melodie appassionate e i ritmi concitati dei 
compositori romantici vengono sostituiti da disegni melodici appena abbozzati, da ritmi quasi 
sempre stagnanti e poco definiti, da sonorità evanescenti e sfumate. Questa musica costituisce 
l'essenza dell'opera del francese  Claude Debussy (1862-1918), il quale si servì di nuovi 
procedimenti armonici e usò nuove scale, fra le quali soprattutto quella esatonale, formata da sei 
toni.               Nella musica di Debussy il suono si fa poesia, la poesia diventa un sogno in cui 
rivivono immagini di mondi lontani e fantastici, tutti descritti attraverso un sottile gioco di 
emozioni. Debussy rifiuta gli elementi del linguaggio musicale tradizionale; le sue melodie sono 
ridotte a minuscoli frammenti, le armonie fanno uso di accordi strani e irregolari, la struttura dei 
pezzi è libera e apparentemente priva di un progetto definito. Crea così un’atmosfera di 
sospensione, trasmette impressioni vaghe, indefinite, suggestive. Fra le sue opere ricordiamo: il 
“Preludio del pomeriggio di fauno”, “ Il Mare” , la “Suite Bergamasca”, i “ Preludi” per pianoforte. 
Debussy realizza pienamente il linguaggio impressionistico che nasce con lui e si esaurisce con lui 
anche se altri musicisti come il francese Maurice Ravel  (1875-1937) seguiranno la sua strada, ma 
mostrando una  maggiore attrazione per le forme classiche. Le sue armonie sono ricercate, studiate 
e raffinate. Reagendo all'impressionismo dì Debussy, Ravel scrive della musica che non ha più 
scopi poetici o descrittivi, ma è uno strumento per fini puramente musicali. Musica per la musica 
quindi e non per la poesia o per la pittura. Anche l'uso di suoni non consonanti ma dissonanti è un 
insieme di note che deve sollecitare l'ascolto.  Di lui ricordiamo il celebre “Bolero ”, “ Giochi 
d'acqua”, la “Sonatina”. 
 
 

             
 
        Claude Achille Debussy                               Maurice Ravel 

Le sinfonie “irregolari” e il “gigantismo” orchestrale 
di Mahler 

Un altro grande interprete dei cambiamenti del Novecento in campo musicale fu Gustav Mahler, 
musicista apprezzato come direttore d’orchestra, ma molto sottovalutato come compositore. Oggi è 
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considerato uno dei più importanti musicisti del suo tempo, soprattutto per le sue sinfonie. 
L’importanza delle sinfonie di Mahler è dovuta al fatto che esse rinnovano in molti casi la struttura 
tradizionale, basata su quattro tempi. Inoltre le sinfonie di Mahler prevedono in molti casi 
l’intervento della voce umana accanto agli strumenti.  
La seconda ragione per cui le sinfonie di Mahler sono importanti è che Mahler le scrisse per 
un’orchestra di dimensioni mai viste (l’ottava sinfonia è chiamata anche “Sinfonia dei Mille” 
proprio per questo motivo). Mahler usa un grande numero di strumenti non per ottenere suoni 
particolarmente forti o violenti, ma per ottenere invece nuovi timbri, nuovi effetti: cerca infatti 
sonorità per lo più dolci, raffinate e delicate. Per questo utilizza gli strumenti dell’orchestra a piccoli 
gruppi, contrapposti ai momenti esplosivi in cui interviene tutta l’orchestra.   

 

 
Gustav Mahler 

La Dodecafonia di Arnold Schönberg 
Opponendosi al sistema tonale che aveva imperato nella musica occidentale dal 1500 al 1800, i 
compositori tentarono, spinti dalla ricerca di nuovi mezzi espressivi , all'inizio del secolo la 
politonalità, ossia l'uso contemporaneo di varie tonalità; oppure, usarono l'atonalità rinnegando 
qualsiasi legame tonale fra i gradi della scala.  Ben presto i musicisti cercarono altri confini, oltre le 
sette note della scala nella dodecafonia, che utilizza i dodici suoni compresi in un'ottava (alterazioni 
incluse) lasciandoli completamente liberi da qualsiasi dipendenza vicendevole e ordinando loro 
secondo delle serie di dodici suoni per cui la musica dodecafonica è anche chiamata seriale. Questa 
musica si sviluppò alla scuola di Vienna, cui fondatore fu l’austriaco Arnold Schönberg. Nel 
sistema tradizionale, chiamato appunto tonale, la prima nota della scala, la tonica, è più importante 
rispetto alle altre note che in ordine di grado gravitano tutte su di essa. Schönberg con la 
dodecafonia distrugge ciò. Le note diventano entità assolutamente indipendenti una dall'altra, non 
esistono reami sonori, l'unico ambito in cui la musica può muoversi è quello delle dodici note, serie 
dodecafonica stabilita dal compositore. Tolta di mezzo la tonica, punto di riferimento per 
l'ascoltatore, diventa difficile seguire le frasi del discorso musicale, la musica procede in una 
atmosfera spettrale che sembra venire dall'inconscio.  
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E’ possibile dividere il percorsi di ricerca di Arnold Schönberg in tre fasi: 
- Nelle prime composizioni, il suo stile si ispira alle opere di Wagner e Mahler; si basa quindi 

sulle scale e sugli accordi, ma li usa in maniera il più possibile originale e sorprendente. 
- Tra l’inizio del Novecento e la Prima guerra mondiale, Schönberg decide di non rispettare 

più alcuna regola. Le composizioni dei questo periodo sono definite atonali, cioè svincolate 
dalle scale e degli accordi tradizionali; l’opera più importante di questa fase è “Pierrot 
lunaire”, del 1912. 

- Dopo la Prima guerra mondiale, Schönberg si rende conto che il suo nuovo linguaggio 
atonale da lui praticato non ha possibilità di svilupparsi, a causa della mancanza di una 
“grammatica” musicale. Comincia così ad elaborarne una, appunto la Dodecafonia, che 
verrà utilizzata e sviluppata anche da due altri grandi musicisti austriaci: Alban Berg e 
Anton Webern.  

  
 

 
 

Arnold Schönberg 
 

Il Neoclassicismo di Igor Stravinskij 
Alla linea sperimentale ed avanguardistica rappresentata da Schonberg e dai suoi allievi, si 
contrappone dopo la Prima guerra mondiale un’altra tendenza, detta “Neoclassicismo Musicale”, il 
cui principale esponente è il compositore russo Igor Stravinskij (1882-1971). Anche la musica di 
Stravinskij è originale ed innovativa, ma al contrario di Schönberg egli non si proponeva di 
provocare il pubblico, mettendo in crisi i suoi gusti e le sue convinzioni estetiche; Stravinskij voleva 
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scrivere musica comprensibile, razionale e ben costruita, e perciò si ispirava ai grandi compositori 
del Settecento. Il suo genio e la sua originalità indussero molti musicisti a seguire la sua linea.  
Anche il suo percorso si può dividere fondamentalmente in tre fasi: 
- Le opere giovanili di Stravinskij sono legate alla tradizione russa e spesso basate su temi 

popolari; le più celebri sono i balletti “Petroushka”, “ L’uccello di fuoco” e “La sagra della 
primavera”, tutti composti prima della Grande guerra.  

- Dopo la Prima guerra mondiale, Stravinskij rivolge la sua attenzione alla musica del 
Settecento italiano e tedesco e ne utilizza i temi, le forme, le atmosfere, dando inizio al vero 
e proprio “Neoclassicismo musicale”; le opere più importanti di questo periodo sono “La 
carriera del libertino” e “Pulcinella”. 

- In vecchiaia, Stravinskij scrisse anche musica dodecafonica, ma, al contrario di Schönberg, 
egli rese più “semplice” questo linguaggio, attribuendo massima importanza all’elemento 
ritmico, che caratterizza tutta la sua produzione.  

Il genio e l’originalità di Stravinskij indussero molti musicisti a seguire la sua linea. In Italia, 
ricordiamo Ottorino Respighi, Ildebrando Pizzetti, Alfredo Casella, Gian Francesco Malipiero e 
Goffredo Petrassi. Ma i nomi più importanti sono quelli del russo Sergej Prokofiev, che utilizzò la 
forma-sonata settecentesca per comporre sinfonie, concerti e sonate, dei francesi Francis Poulenc e 
Darius Mihlaud, e il tedesco Paul Hindemith, che prese come modello Bach. Anche il compositore 
inglese più importante del Novecento, Benjamin Britten, si può far rientrare nel filone neoclassico. 
 
 
 
        

 
Igor Federovic Stravinskij 
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Benjamin Britten 
Le Avanguardie nell’ Arte 

 
Giorgio De Chirico - Le Muse Inquietanti 
1918 - Olio su tela - Estensione: 66 cm x 97 cm 

 

 
 
Ciminiere senza fumo, piazze deserte dall’architettura rinascimentale e ottocentesca, sculture 
classiche con strane teste a forma di lampadina, scatole di fiammiferi, un Castello Ducale di Ferrara 
caratterizzato da inquietanti presenze di porte dallo sfondo nero; colori caldi e dalle tinte intense, 
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quasi solidificate; una luce priva di vibrazioni fredda, rasente al suolo, irreale, lucida e nitida come 
le ombre con cui contrasta; nette prospettive, volumi geometrici e ben scanditi, uno spazio privo di 
consistenza reale, le cose statiche, racchiuse in una dimensione senza tempo, immobile; 
un’atmosfera misteriosa, assorta e sospesa, magica e suggestiva, ma assieme malinconica e 
silenziosa,allucinata, “inquietante”: è questa la dimensione de Le Muse Inquietanti, un esempio di  
pittura metafisica, ove l’ordinario trascolora nello straordinario, il reale nel sovra-reale. 
Nell’universo pittorico di De Chirico (Volo, Tessaglia 1888 - Roma 1978) i dati sensoriali sono 
decantati, sospesi, inibiti, si ritirano in se stessi e scivolano nella dimensione sovrasensibile del 
sogno e dell’inconscio.  
Giorgio de Chirico è uno dei massimi rappresentanti di un movimento che iniziò nel 1917, 
dall’incontro fra lui e Carlo Carrà (in seguito si aggiunse al gruppo anche Giorgio Morandi). Questo 
movimento è la pittura metafisica, cioè quella pittura nella quale è rilevante la presenza di oggetti 
nella realtà che si incontrano, casualmente, e possiede significati nascosti. Gli artisti di questa 
corrente si definivano metafisici, cioè rivolti a guardare oltre l’apparenza delle cose. Le opere 
metafisiche, dal significato misterioso, sono molto suggestive: evocano il silenzio, il sogno, 
propongono insolubili enigmi. Rende inquietanti i dipinti metafisici l’atmosfera che li pervade, 
affascinante e contemporaneamente repulsiva. Gli oggetti sono messi insieme senza senso logico. 
Tecnicamente queste opere sono perfette, anche le composizioni più assurde devono sembrare reali.  
     
 

               
 
Giorgio De Chirico                                                 René Magritte 
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René Magritte - Il liberatore 
1947 - Olio su tela - Estensione: 60 cm x 80 cm 

 

 
 

 
Le immagini della chiave, dell' uccello, della pipa e del bicchiere, rappresentanti isolatamente sulla 
tavola hanno l'aspetto di segni segreti, enigmatici. E’ possibile dare un nome a ciascuno di loro, 
tuttavia il loro significato più profondo si cela oltre la raffigurazione, nell' immaginazione di ogni 
spettatore. 
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L’ Avanguardia francese: 
Guillaume Apollinaire 

 
Guillelmus Apollinaris Albertus de Kostrowitsky est né à Rome 
en 1880. Sa mère, une noble polonaise en exil, vit au jour le jour 
et change de domicile aussi souvent que d’amant; son père est un 
officier italien qui n’acceptera jamais de le reconnaître. Après une 
enfance et une adolescence nomades, il s’installe à Paris en 1901 
et s’invente un nom de plume en traduisant deux de ses prénoms. 
Pour gagner son pain en Allemagne, il se fait précepteur de Mlle 
Gabrielle de Mihlau et tombe amoreux de la jeune governante 
anglaise de la famille. Il s’agit là de la première liaison 
sentimentale d’un poète fougueux qui s’éprendra d’une femme-
peintre plutôt célèbre, Marie Laurencin. De retour à Paris, il 
fréquente les milieux de l’avant-garde dont il est un animateur 
passionné. Il participe à l’élaboration du Cubisme qui lui inspire 
un important recueil d’articles en 1913, contribue à lancer un 
peintre autodidacte, le Douanier Rosseau, collabore à de 
nombreuses revues littéraires avec des écrits indifféremment en 
prose ou en vers, “Alcools”, qui constitue une sorte de manifeste 

de la poésie contemporaine. Engagé volontaire en 1914, il est gravement blessé à la tête; réformé, il 
doit rentrer à Paris. Dans les deux ans qui lui restent à vivre - il meurt en 1918 à trente-huit ans des 
suites de la grippe espagnole - il rédige le premier drame surréaliste, “Les Mamelles de Tirésias”, et 
fait publier un nouveau recueil, “Calligrammes”; il y dédie à celle qui est devenue depuis peu sa 
femme, Jacqueline Kolb, un poème qui est aussi le bilan de son existence d’artiste.   
 
 
Le promoteur de l’avant-garde 

 
Grand initiateur de l’avant-garde, Apollinaire a évolué de la tradition du siècle precedent vers les 
nuoveautés qui agitaient Paris avant la Première Guerre mondiale. Personnalité sensible à tout ce 
qui l’entoure, il accepte l’insoluite peut-être parce qu’il trouve dans ces bizzaries de l’art et de 

l’imagination un refuge et une sécurité que ne lui a procurés une enfance 
et une adolescence ballottées et désemparées. Apollinaire a collaboré à 
une multitude de revues pour lesquelles, à partir de 1900, il a rédigé aussi 
bien des feuilletons, des novelle des articles de critique que des romans 
érotiques parus sans nom d’auteur. En fait, Apollinaire est aussi un grand 
poète de l’amour.  

 
Un recueil cubiste: Alcools 

 
 

Rédigés entre 1898 et 1912, les quelque quatre-vingt poèmes qui 
composent “Alcools” son d’inspiration variée. Apollinaire entend bien 
appliquer les principles de la peinture cubiste, notamment dans 
l’agencement du volume qui ne suit aucun ordre chronologique ou 
thématique: la réalité y est plutôt decompose; il utilize le vers libre et 
supprime la ponctuation.  
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Guillaume Apollinaire - Troisième edition de le livre “Alcools” , 1920 

Calligrammes 
 
 
 
D’une expression grecque qui signifie “belle lettre”, 
le calligramme désigne un texte où la disposition 
typographique reproduit la forme de l’objet évoqué. 
Les calligrammes costituent une partie de recueil. En 
réalisant des poèmes-dessins, Apollinaire accomplit 
un choix à la fois antique et moderne. Les 
Calligrammes soulignent un rapport étroit avec les 
arts figuratifs et en particulier avec le Cubisme.  

 
 
 
 
 
 

Guillaume Apollinaire - Calligramme: “La colombe 
poignardée et le jet d’eau ” , 1918 

 
L’ “ esprit nouveau” et la “coleur des vers” 

Obsédé par la modernité, Apollinaire est le premier à 
parler d’ “esprit nuoveau” pour indiquer la vivacité 
du climat culturel où il opère. Le premier, il a donné 
une dignité artistique à une réalité urbaine 
profondément transformée et compose de viotures, 
sirens, avions et bribes de conversation recueillies 
dans la rue. Apollinaire a qualifies les Calligrammes des “poèmes-conversations”, des “phrases 
coloirées”. Ses contemporains ont été frappés par l’élimination de la punctuation qui détache la 
poésie de la logique rationelle, la rend plus ambiguë mais l’enchrit en multipliant les sen set les 
images télescopées. 

The U.S.A. 
The United States of America 
is a huge country. It is a big as 
the entire continent of Europe. 
It is so big that there are 
four different time zones, each 
one hour apart. Distances 
in America are vast. From 
north to south it is 2 575 km 
while from east to west it 
stretches for 4 500 km. In all 
directions it is a land of 
extremes. Within it are some 
wonderful 
geographical features. 
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The borders 
                             
alaska 
The U.S.A. borders to the north with Canada, to the west with the Pacific Ocean, to the south with 

Mexico and the Gulf of 
Mexico and to the east 
with the Atlantic Ocean. 
There aren’t in mainland 
Alaska and Hawaii 
Islands, but they are a part 
of the U.S.A.  

 
 
 
 
 
 
 
 
 
 
 
 
 
 

 
Morphology 
 
The most important mountains chain to the west of 
the U.S.A. and they are called the Rocky 
Mountains. The highest mountain is Mount 
Mikinley, which is in Alaska. Another important 
group of Mountains is the Sierra Nevada and the 
Grand Canyon. To the east there are the Apalachian 
Highlands. In the centre of the U.S.A. there aren’t 
any mountains but there is the Central Lowland and 
the Great Plains.                                          Grand 
Canyon 
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Hydrography 

 
 
 
 
 
 
 
 
 
 

 
The largest river in the U.S.A. is the Mississippi river, with its two affluents, the Missouri to the 
west and the Ohio to the east. To the west there is the Colorado river, that flows through the Grand 
Canyon. To the east there is the river Hudson. The most important lakes in the U.S.A. 
are the five Great Lakes which border with Canada: Lake Superior, Lake Michingan, Lake 
Ontario, Lake Huron and Lake Eire. To the west there also is the Great Salted Lake (Rocky 
Mountains).  
 
The Stars and Stripes 

 
On July 4th the American flag, the “Stars and Stripes” can be seen flying from flagpoles 
everywhere. It was created on Jun e 14th , 1777. Then it had only a circle of thirteen stars and 13 
stripes, 7 red and 6 white representing the original thirteen states. Today there are still 13 stripes 
while the number of stars (states) have increased to 50. The flag is very important to the American 
people. Each morning it is still common for school children everywhere to gather and salute the flag 
as it is raised. This is know as the ‘Pledge of Allegiance’. When taking the flag down it is important 
to fold it is in the correct way. It is folded several times. When it is finished it must form a triangle 
with the stars facing upwards. 
 

 
 
 
 
 
 
 
 
 
 
 
 
 
 
 

 
 
 
 
 



 

  
 
 
 
 

 
33

Some facts and figures 
 

Area: 9 372 614 km²  
Population: 299 million people 
Number of states: 50 + District of Columbia             
States not on mainland: Alaska and Hawaii Islands 
Largest states: Alaska (1 530 000 km²) ; Texas (691 000 km²) 
Most densely-populated states: California (30       Statue of liberty     
million people) ; New York (18 million)  
Largest metropolitan areas: New York, Los Angeles, Chicago, 
Philadelphia, San Francisco 
Form of government: presidential republic 
Flag: the Stars and Stripes 
Currency: U. S. Dollar 
Language: English, Spanish and other languages spoken by ethnic 
groups 
Federal capital: Washington; D. C.  
President of Republic: Barack Obama             
                                                                     
Tecnologia:l’ idea di progresso 
L’idea di progresso ha due presupposti: un’interpretazione della storia secondo la quale gli uomini 
avanzano, più o meno rapidamente, in un direzione determinata e desiderabile, e la supposizione 
che tale procedere possa essere continuo. L’idea di progresso come aumento delle cognizioni 
scientifiche e tecniche e come miglioramento delle condizioni di vita non esisteva nell’antichità 
classica.       L’uso moderno della parola e l’idea stessa nacquero solo nei secoli XVI e XVIII, nel 
periodo tra l’invenzione della stampa e la Rivoluzione francese, quando le innovazioni scientifiche 
iniziarono a susseguirsi con un ritmo finora sconosciuto.  Alla fine del Seicento, la nozione di 
progresso si trovò così al centro del dibattito filosofico, suscitando una disputa che sarebbe 
continuata vivacissima per tutto il Settecento, in pieno clima illuminista, per approdare alla netta 
affermazione della superiorità dei moderni sugli antichi, dovuta anche solo all’esperienza 
accumulatasi nel corso dei secoli.  
Nel Settecento, il concetto assunse anche connotati etici: in Francia Condorcet dichiarò il passaggio 
da progresso della coscienza a progresso sociale, grazie al quale si generavano libertà ed 
uguaglianza; in Inghilterra si affermava con Adam Smith una corrente di pensiero che legava lo 
sviluppo economico al progresso della libertà di commercio e della solidarietà.  
Si può concludere che nel pensiero occidentale la nascita della nozione di progresso fu resa 
possibile dalla rivoluzione scientifica del Seicento e la sua piena affermazione si accompagnò alla 
rivoluzione industriale fra Settecento e Ottocento.                                                                     Con il 
secolo XIX, il termine entrò a far parte del linguaggio di milioni di uomini: lo scontro fra progresso 
e reazione finì con l’improntare di sé il mondo delle idee e quello della politica, facendone due 
campi difficilmente scindibili.     Superati i primi decenni dell’Ottocento, si può parlare di ideologia 
del progresso come di un insieme di rappresentazioni e di concetti favorevole alla fase attraversata 
dall’industrializzazione europea, all’interno della quale trovarono posto i sostenitori del nuovo 
ordine economico, sociale e politico voluto dalla borghesia.                                                                         
Nella seconda metà del secolo, contemporaneamente all’affermazione del capitalismo europeo, il 
pensiero filosofico di Spencer e quello scientifico di Darwin arricchirono di nuove basi l’idea di 
progresso: divenne possibile rappresentare la continua espansione del sapere scientifico e 
tecnologico, il miglioramento delle condizioni di vita e la stessa industrializzazione.                         
L’Ottocento costituì quindi una sorta di “età dell’oro” dell’idea di progresso, ma con il Novecento, 
la fede in esso avrebbe iniziato ad incrinarsi.                     Già nel corso del XIX secolo, nel quadro 
della sua critica “scientifica” della società  capitalistica, Karl Marx aveva messo in luce come nel 
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capitalismo ogni progresso divenisse un regresso relativo, cioè si traducesse nell’ impoverimento e 
nell’asservimento di masse enormi di uomini.  
Un altro colpo alla convinzione della superiorità del presente sul passato venne dall’esplosione del 
primo conflitto mondiale. Lo stesso si dice per gli esiti della Rivoluzione russa: apparsa a milioni di 
uomini come la concreta possibilità di realizzare un progresso scientifico-tecnologico e politico-
sociale, negli anni Trenta e con lo stalinismo essa palesò le sue difficoltà e le sue drammatiche 
contraddizioni. Contemporaneamente, anche l’immagine degli Stati Uniti, l’altro grande modello di 
prosperità e di progresso, venne pesantemente offuscata dalla crisi economica e finanziaria del 
1929.  
La situazione peggiorò ulteriormente con la formazione in Europa dei regimi fascisti e nazisti che 
smentirono definitivamente la coincidenza tra sapere e felicità. Con la Seconda guerra mondiale 
l’uomo si trovò a dover fare i conti con la bomba atomica, un indubbio risultato del progresso 
scientifico che rischiava però di mettere fine all’umanità stessa.  
Nel secondo dopoguerra molti studiosi approdarono così a posizioni più relativistiche: non esiste e 
non può esistere un’idea assoluta di progresso ed oggi questa parola ha senza dubbio perduto, agli 
occhi sia degli intellettuali sia della gente comune, quella carica e quel fascino che aveva meno di 
un secolo fa. 

 

 
 

Operai lungo il nastro mobile in uno dei tanti stabilimenti Ford 
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Prima catena di montaggio di Henry Ford 
 

La Bioetica 
La bioetica è una disciplina strettamente legata alla ricerca biologica, e in particolare alla ricerca 
sulle cellule staminali embrionali.  
La bioetica è una disciplina nuova che è nata nella seconda metà del 
Novecento in seguito alle nuove scoperte in campo biologico. La 
bioetica può essere considerata una parte dell’etica applicata che è 
stata creata con l’affacciarsi di nuovi problemi etici. Il termine 
bioetica è stato coniato dall'oncologo statunitense Van Rensselaer 
Potter, nel 1971, con la pubblicazione del volume “Bioethics. A 
bridge to the future” (Bioetica. Un ponte verso il futuro). Nello stesso 
anno, sempre in America nasce il Kennedy Institute (Joseph and Rose 
Kennedy Institute for the Study of Human Reproduction and 
Bioethics), il primo istituto di ricerca bioetica. Questo istituto nel 
1978 ha pubblicato un’ “Enciclopedia di Bioetica”, nella quale la 
bioetica è così definita: “lo studio della condotta umana nell’ambito 
delle scienze della vita e della cura della salute, in quanto questa 
condotta venga esaminata alla luce di valori e di principi morali”. La 
bioetica quindi si occupa dei problemi morali connessi alle pratiche 
biologiche e mediche: questioni legate alla nascita, alla cura e alla 
morte degli esseri umani. 
La bioetica è caratterizzata da una forte interdisciplinarità, in essa confluiscono una pluralità di 
saperi diversi che fanno parte delle culture “umanistica” e “scientifica”: biologia, medicina, 
psicologia, diritto, filosofia, teologia.  
La ricerca sulle cellule staminali è strettamente legata alla bioetica, in quanto, molto spesso gli 
scienziati si trovano ad operare su embrioni che, secondo alcune teorie, sono considerati a tutti gli 
effetti vita umana, degna di essere protetta. Inoltre, dalla ricerca sulle cellule staminali può 
dipendere la salute di molti individui e quindi è necessario interrogarsi su quali siano le scelte 
migliori da fare nel corso della ricerca, non solo dal punto di vista strettamente scientifico ma anche 
da quello etico. 
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Due etiche alternative 
Le discussioni sulla bioetica sono molte e variegate, riguardo ad ogni argomenti ci sono posizioni 
diverse e talvolta contrapposte. Tra questo “mare” di posizioni diverse si possono rintracciare due 
atteggiamenti di fondo:         

• “L'etica della sacralità della vita” che considera la vita umana un bene assoluto, inviolabile e 
intoccabile, che va difeso incondizionatamente. Questo tipo di etica pone la vita umana al di 
sopra dell'autonomia del volere dei soggetti e solitamente il principio della sacralità della 
vita è giustificato sulla base di una dottrina religiosa.  

• “L'etica della qualità della vita” che non si richiama a un valore assoluto (come la sacralità 
della vita), ma che si fonda sulla ragione umana. Quindi questo tipo di etica fa riferimento a 
criteri di utilità (cosa è più utile al genere umano), o di qualità (cosa è migliore per la vita 
dell'uomo) che la ragione stessa deve determinare.  

Queste due visioni portano spesso a soluzioni contrapposte di problemi di bioetica e arrivano ad 
influenzare anche le scelte dei governi dei singoli stati sulla promulgazione di leggi che riguardano 
la ricerca scientifica. Ad esempio, in Italia, dove la Chiesa Cattolica è molto influente, l'etica della 
sacralità della vita è molto più sentita rispetto a paesi come la Gran Bretagna, dove in molti casi è 
l'etica della qualità della vita a prevalere. 
 
 


