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1924–1944

Una vera lotta di classe è sempre stata una 
rivoluzione culturale, come si è ben visto durante la 

resistenza al fascismo […]
Eugenio Battisti, Politica, redazionale, «Data», 2, 1972, p. 72.



CONTESTO STORICO E CULTURALE
L'ITALIA TRA LE DUE GUERRE
Il ventennio che intercorre tra il 1924 e il 1944 rappresenta uno dei periodi più 
complessi e contraddittori della storia italiana. L'ascesa del fascismo al potere 
trasformò radicalmente il tessuto sociale, politico e culturale della nazione.

IL CLIMA SOCIALE
L'Italia degli anni Venti e Trenta visse una profonda trasformazione. La società 
italiana, ancora prevalentemente rurale, si trovò a confrontarsi con le 
ambizioni modernizzatrici del regime fascista. Le città divennero centri di 
propaganda e di nuove espressioni artistiche, mentre le campagne rimanevano 
ancorate a tradizioni secolari. Il controllo capillare dello Stato sulla vita 
quotidiana influenzò ogni aspetto dell'esistenza, dalla scuola al tempo libero.

L'IMPATTO SULLA SCENA ARTISTICA
Gli artisti italiani si trovarono a navigare tra le esigenze del regime e la 
propria libertà espressiva. Alcuni abbracciarono l'estetica fascista, 
contribuendo alla creazione di un'arte monumentale e celebrativa. Altri 
cercarono vie alternative, esplorando linguaggi più intimi e personali. Questa 
tensione tra conformismo e resistenza generò alcune delle opere più 
significative del Novecento italiano.

LA POLITICA CULTURALE
Il fascismo comprese fin da subito l'importanza dell'arte come strumento di 
consenso. Le esposizioni, i premi e le commissioni pubbliche divennero mezzi 
per orientare la produzione artistica verso i valori del regime.

LE CORRENTI ARTISTICHE
Nonostante il controllo politico, il panorama artistico italiano rimase 
sorprendentemente vivace. Dal Futurismo al Novecento Italiano, dalla 
Metafisica al Realismo Magico, gli artisti continuarono a sperimentare e a 
cercare nuove forme espressive. Questa pluralità di voci testimonia la 
resilienza della creatività italiana anche nei momenti più bui della sua storia 
recente.

dott. Giovanni Rubino, storico dell’arte, phd 



Giuseppe Scalarini
Da «L’Asino» Roma 1924



GEC (Enrico Gianieri)
Da «Codino Rosso» 
Torino 1925



L'ARTE SOTTO
IL REGIME

Il controllo fascista sulla cultura si manifestò attraverso la creazione di 
organismi statali dedicati alla gestione delle arti. Il Ministero della 
Cultura Popolare orchestrava mostre, premi e pubblicazioni, 
determinando quali espressioni artistiche fossero accettabili.

LA CENSURA CULTURALE
La censura operava su più livelli: dalle restrizioni esplicite alle pressioni 
sottili. Le opere considerate "degenerate" o contrarie ai valori fascisti 
venivano bandite. Gli artisti d'avanguardia erano guardati con sospetto. 
La libertà espressiva cedette il passo a un'arte celebrativa del regime, 
monumentale e retorica.

IL CONTROLLO IDEOLOGICO
Nonostante le restrizioni, alcuni artisti trovarono modi per esprimere 
dissenso attraverso linguaggi simbolici e metaforici. La tensione tra 
conformismo e resistenza caratterizzò l'intero ventennio. L'arte italiana 
di questo periodo riflette questa duplicità: opere di regime accanto a 
espressioni di silenziosa opposizione.



LA NASCITA DEL 
NOVECENTO

Nel 1922 nasce il movimento Novecento Italiano, 
fondato da Margherita Sarfatti. Questo gruppo propone 
un "ritorno all'ordine" che recupera la tradizione 
classica italiana, opponendosi alle frammentazioni 
dell'avanguardia. Sironi, Funi, Dudreville e altri artisti 
abbracciano un linguaggio monumentale e solenne.

Il movimento futurista domina la scena artistica 
italiana con la sua esaltazione della velocità, della 
macchina e del dinamismo. Artisti come Balla, Boccioni 
e Depero trasformano l'arte in celebrazione della 
modernità industriale.

IL TRIONFO DEL 
FUTURISMO

L'aeropittura diventa il nuovo linguaggio del Futurismo 
maturo, celebrando il volo e la prospettiva aerea. Le 
opere di Dottori e Crali esprimono l'ebbrezza della 
conquista dei cieli, mentre il movimento si avvicina 
progressivamente alle istanze del regime fascista, 
trovando nel mito della velocità un terreno comune con 
la retorica del potere.

Gli anni Venti vedono una profonda trasformazione 
del panorama artistico italiano. Mentre il Futurismo 
celebra i suoi ultimi trionfi, nuove correnti emergono 
in risposta al caos del dopoguerra e alla ricerca di 
stabilità formale.

IL PANORAMA 
ARTISTICO

DEGLI ANNI '20

La tensione tra avanguardia e tradizione caratterizza 
questo decennio cruciale. Gli artisti italiani si trovano 
a navigare tra l'eredità delle sperimentazioni 
prebellice e le nuove esigenze di un'arte più 
accessibile e monumentale.

Il Futurismo, movimento nato nel 1909, 
raggiunge il suo apice negli anni Venti.

Il Novecento Italiano cerca di coniugare modernità e 
tradizione, guardando ai maestri del Rinascimento. 
L'arte diventa strumento di identità nazionale, 
anticipando il ruolo che assumerà durante il ventennio 
fascista come veicolo di propaganda culturale.



L'ASCESA DEL FASCISMO
Il fascismo impose una visione totalitaria della società che 
permeò ogni aspetto della vita culturale italiana. 
Le istituzioni artistiche furono progressivamente allineate agli 
obiettivi del regime. 
Accademie, gallerie e musei divennero veicoli di propaganda. 
Gli artisti si trovarono di fronte a una scelta: aderire all'estetica 
di regime o resistere nell'ombra.
Di fatti, artisti della schiera futurista come Giacomo Balla, 
ritornarono all’ordine.



Giacomo Balla, Verginità 1926



Giacomo Balla, Marcia su Roma 1932-35



L'Arte Sotto
il Regime

Il regime fascista comprese immediatamente il potere dell'arte come strumento di 
propaganda. Dal 1926, con la creazione dell'Opera Nazionale Dopolavoro, lo 
Stato iniziò a controllare sistematicamente la produzione culturale italiana.

LA CENSURA CULTURALE
Il Ministero della Cultura Popolare, istituito nel 1937, esercitò un controllo 
capillare su tutte le forme espressive. Le opere considerate "degenerate" o 
contrarie ai valori fascisti venivano bandite dalle esposizioni ufficiali. Gli artisti 
erano costretti a scegliere tra l'adeguamento alle direttive del regime o 
l'emarginazione professionale.

L'ARTE COME PROPAGANDA
Il fascismo promosse un'estetica monumentale e celebrativa, utilizzando l'arte per 
glorificare lo Stato e il suo leader. Le commissioni pubbliche divennero strumenti 
di controllo: murales, sculture e architetture dovevano esaltare i miti della 
romanità e della potenza italiana, creando un linguaggio visivo al servizio 
dell'ideologia.

Controllo
e Consenso

Le Biennali di Venezia e le Quadriennali di Roma divennero vetrine del regime, 
dove l'arte approvata riceveva visibilità e riconoscimenti. Il sistema dei premi e 
degli acquisti statali orientava le scelte degli artisti verso temi graditi al potere.

IL SINDACATO FASCISTA DEGLI ARTISTI
L'iscrizione al sindacato era condizione necessaria per esporre e vendere. Questo 
meccanismo garantiva l'allineamento ideologico e permetteva l'esclusione degli 
elementi considerati sovversivi. Molti artisti si piegarono alle richieste, altri 
scelsero vie alternative di espressione, sviluppando linguaggi simbolici per 
eludere la censura.

LE CONSEGUENZE SULLA CREATIVITÀ
Il controllo politico soffocò l'innovazione e spinse l'arte italiana verso un 
conservatorismo formale. Tuttavia, alcuni artisti riuscirono a mantenere una 
voce autonoma, nascondendo messaggi di dissenso in opere apparentemente 
conformi. Questa tensione tra adeguamento e resistenza caratterizzò 
profondamente il ventennio, lasciando cicatrici durature nel panorama culturale 
italiano.





Cagnaccio di San Pietro (Natalino 
Bentivolgio Scarpa) Dopo l’orgia, 
1928 opera rifiutata alla Biennale di 
Venezia del 1928



IL FUTURISMO

Il cosiddetto "Secondo Futurismo" emerse negli anni Venti con nuove 
energie creative. L'Aeropittura divenne la principale innovazione, 
celebrando il volo e le prospettive aeree. Artisti come Gerardo Dottori, 
Tullio Crali e Benedetta Cappa esplorarono visioni cosmiche e 
spirituali attraverso paesaggi visti dall'alto.

Il rapporto con il regime fascista rimase ambiguo: da un lato il 
Futurismo cercò legittimazione istituzionale, dall'altro mantenne una 
tensione verso la sperimentazione che mal si conciliava con l'arte di 
Stato. L'eredità futurista influenzò profondamente l'arte astratta e le 
avanguardie successive, lasciando un segno indelebile nella cultura 
visiva italiana.

Tato, Volando sul colosseo 1930



Michele Guerrisi, La madre,  1926, opera esposra alla Società di 
Belle Arti al Valentino, 1929



CORRENTE
Il movimento Corrente, fondato a Milano nel 
1938, rappresentò la più significativa 
opposizione alle direttive estetiche del 
fascismo. Guidato da Ernesto Treccani, il 
gruppo rifiutava l'arte celebrativa e 
monumentale promossa dal regime.

RESISTENZE
ARTISTICHE

Artisti come Renato Birolli, Aligi Sassu e Bruno 
Cassinari esprimevano attraverso colori violenti e 
forme espressioniste il loro dissenso silenzioso. Le loro 
opere, apparentemente apolitiche, contenevano 
messaggi di libertà e umanità che sfidavano la 
retorica fascista.

Le opere di questi artisti circolavano in ambienti 
ristretti, gallerie private e collezioni di mecenati 
coraggiosi. Ogni mostra clandestina rappresentava un 
atto di sfida al controllo totalitario sulla cultura.

Il linguaggio artistico divenne codice di comunicazione 
tra dissidenti. Simboli, colori e composizioni 
nascondevano messaggi di speranza e solidarietà che 
sfuggivano alla comprensione dei censori.

La rivista "Corrente di Vita Giovanile" divenne il 
manifesto di questa generazione ribelle. Pubblicata 
dal 1938 al 1940, ospitava scritti di intellettuali 
antifascisti e recensioni che promuovevano un'arte 
libera da vincoli ideologici.

LA VOCE DEI DISSIDENTI
Nel clima di conformismo imposto dal regime, alcuni 
artisti scelsero la via della resistenza culturale.

LA SCUOLA ROMANA
Parallelamente a Milano, anche Roma vide nascere nuclei di 
resistenza artistica. La Scuola Romana, con Scipione, Mario Mafai, 
Antonietta Raphael, sviluppò un espressionismo visionario che 
rifiutava il classicismo imposto.

L'ARTE OLTRE LA PROPAGANDA
Mentre l'arte ufficiale celebrava il regime, questi artisti 
cercavano verità umane universali.



Scipione (Luigi Bonichi) Il cardinale 
decano, 1930



Corrado Cagli, Teseo, 1931

Corrado Cagli, Neofiti, 1933



Carlo Levi, Donne furenti, 1934



Fausto Melotti, Scultura n. 15, 1935

Fausto Melotti, Scultura n. 11, 1934





Gerardo Dottori, Polittico Fascista, 1934,  opera esposta alla II Quadriennale romana del 1935



Giovanni Colacicchi, Niobe, 1934,  
opera esposta alla II Quadriennale 
romana del 1935



Cagnaccio di San Pietro – Il rosario, 
1932-34 opera esposta alla II 
Quadriennale romana del 1935



Corrado Cagli, Sette pennelli, 1934 
opera esposta alla II Quadriennale 
romana del 1935



Aligi Sassu, Fucilazione nelle Asturie, 1935



Milano rappresentò il centro nevralgico della resistenza 
culturale italiana. La città ospitò gallerie, caffè letterari e 
circoli dove artisti e intellettuali si incontravano per 
discutere e creare lontano dall'occhio del regime.

Il movimento Corrente nacque a Milano nel 1938 come 
reazione all'arte ufficiale del regime. Fondato da Ernesto 
Treccani, il gruppo riunì artisti e intellettuali che 
rifiutavano il conformismo estetico imposto dal fascismo, 
cercando un'espressione artistica libera e autentica.

LA RESISTENZA 
CULTURALE

La rivista "Corrente di Vita Giovanile" divenne il manifesto 
del movimento, pubblicando saggi critici e opere che 
sfidavano la retorica fascista. Gli artisti del gruppo - 
Guttuso, Sassu, Birolli, Migneco - condividevano l'ideale di 
un'arte impegnata socialmente, capace di esprimere le 
tensioni e le contraddizioni del loro tempo attraverso un 
linguaggio espressivo e vibrante.

L'OPPOSIZIONE ALL'ARTE UFFICIALE
Corrente si oppose fermamente al Novecento Italiano e 
alla sua celebrazione del classicismo di stato. Gli artisti 
del movimento guardavano all'Espressionismo europeo, a 
Picasso, a Van Gogh, cercando un linguaggio universale.

LA SCUOLA DI 
CORRENTE

IL RUOLO DEGLI INTELLETTUALI
Accanto ai pittori, scrittori come Vittorini, Quasimodo e 
Bo contribuirono a definire l'identità del movimento. La 
collaborazione tra arti visive e letteratura creò un fronte 
culturale unito contro l'oppressione ideologica del 
fascismo.

La Bottega di Corrente in via della Spiga divenne un punto 
di riferimento per l'avanguardia milanese. Qui si 
organizzavano mostre, letture e dibattiti che alimentavano 
una cultura alternativa, preparando il terreno per il 
rinnovamento artistico del dopoguerra italiano.

Dulio Morosini, Ernesto Treccani, Renato Birolli











Lo Stile
Monumentale

Durante il periodo fascista in Italia (1922–1943), lo stile monumentale diventa uno strumento centrale di 
propaganda. L’architettura e l’arte sono pensate per trasmettere potenza, ordine e continuità con l’antica Roma.
Le principali caratteristiche includono:
•Monumentalità e scala imponente: edifici grandi, massicci, pensati per impressionare e dominare lo spazio 
pubblico. 
•Semplificazione formale: linee pulite, volumi geometrici essenziali, con una riduzione degli elementi decorativi. 
•Riferimento all’antichità romana: uso di archi, colonne e simmetrie per evocare la grandezza dell’Impero romano. 
•Materiali solidi e durevoli: come marmo, travertino e pietra, per comunicare stabilità e permanenza. 
•Funzione celebrativa e ideologica: le opere servono a esaltare il regime e a costruire un’immagine di forza 
collettiva. 
Architetti come Marcello Piacentini hanno contribuito a definire questo linguaggio, visibile in molti edifici pubblici 
dell’epoca.



Stadio dei Marmi al Foro Italico. Progettato da Enrico Del Debbio e realizzato tra il 1928 e il 1932



Stadio dei Marmi al Foro Italico. Sculture allegorie delle diverse discipline olimpioniche



Palazzo di Giustizia, Milano, progettato da Marcello Piacentini, realizzato tra il 1932 e il 1940. In 
primo piano sculture allegoriche della giustizia di Fausto Melotti



Palazzo di Giustizia, Milano. Mario Sironi, La Giustizia armata con la legge, 1936



Palazzo di Giustizia, Milano. Carlo Pini, Teseo e il Minotauro, 
1938-39



Palazzo di Giustizia, Milano. Giacomo Manzù, Il 
bene che (non) uccide il male, 1938 



Venanzo Crocetti, Le lavandaie, 1941, opera esposta alla III Sindacale nazionale fascista 
nel 1941



Vittorio Emanuele visita la 
Mostra del Sindacato Fascista 
Laziale di Belle Arti 1942



Renato Guttuso, con opere come "Fucilazione 
in campagna" e "Crocifissione", denunciava 
apertamente la violenza del regime. Il suo 
realismo drammatico divenne simbolo 
dell'impegno civile dell'artista.

L'ARTE COME RIBELLIONE

La censura fascista costrinse molti artisti alla 
clandestinità o all'esilio. Alcuni continuarono a 
operare in Italia sotto pseudonimi, altri 
emigrarono in Francia e Svizzera, mantenendo 
viva la fiamma della libertà creativa 
attraverso reti sotterranee.

L'eredità di questi resistenti culturali fu 
fondamentale per la rinascita artistica del 
dopoguerra. Il loro coraggio nel difendere 
l'autonomia dell'arte pose le basi per il 
Neorealismo e le avanguardie italiane degli 
anni Cinquanta.

IL CORAGGIO DELL'OPPOSIZIONE
L'arte divenne strumento di resistenza morale 
contro l'oppressione culturale.



Giacomo Manzù, Cristo con generale, 1939- 1941 



Giacomo Manzù, Fascita / Tripartito, 1941 



Antonietta Raphael, Autoritratto, 1939 Antonietta Raphael, Testa di seviziata, 1943



Mario Mafai, Fantasie n.7 . Interrogatorio in via Tasso, 1939-44



Ernesto Treccani, Fucilazione, 1942-43



Renato Birolli, Serie di disegni 
con scene di miseria e 
uccisioni civili, 1943-44



Mirko Basaldella, Crocifissione del partigiano, 1945



Il Minotauro
La rivista Le Minotaure

Alla fine degli anni Trenta la 
riproposta del mito cadeva dopo che 
Picasso aveva realizzato la Suite 
Vollard e dopo la pubblicazione della 
rivista surrealista "Le Minotaure". 
La rappresentazione del minotauro 
può intendersi quindi non più solo 
come ripresa di un tema figurativo 
dall'antico ma anche in una chiave 
con risvolti politici, passante per il 
surrealismo.
 

Il mito del minotauro, dell'ibrido metà uomo e 
metà bestia, non ha mai cessato di affascinare 
gli animi degli artisti occidentali. Oltre alle 
evidenti implicazioni di natura psicoanalistica, 
la violenza del minotauro è metafora del 
rapporto tra cittadini e istituzioni politiche, che 
gli artisti in determinati periodi storici hanno 
saputo cogliere.

Esempi sono il gesso del 1942 di Raphael 
Mafai, la cui testa taurina sembra un 
minotauro in veste di "tirannicida" e che, se 
fosse così, spiegherebbe una diretta 
conoscenza dell'opera di Masson per 
l'omonima rivista.
Un secondo riguarda Dino Basaldella e la sua 
partecipazione alla lotta partigiana, 
all'indomani del bozzetto del gruppo scultoreo 
per gli Uffici dell'EUR del 1942-43. Nel 
bozzetto la scena rappresentata, un minotauro 
soraffatto da un leone alato, non ha riscontro 
con l'iconografia tradizionale del mito e  
potrebbe non essere soltanto frutto di pura 
invenzione fantastica Ultima, la raccolta di 
poesie Il triste Minotauro del 1944 di Fausto 
Melotti che andrebbe considerata nella 
valenza dei sui contenuti poetici e, in 
particolar modo, leggendo la lirica posta come 
decima nell'edizione originaria si avverte l'eco 
della violenza bellica.

La ricerca sulla fortuna iconografica del 
Minotauro nell'Italia alla fine degli anni 
Trenta è interessante perché passa dalla 
ripresa del mito classico, come nel Teseo 
che uccide il Minotauro di Corrado Cagli 
del 1931 via via alle opere di Giorgio De 
Chirico,Ettore Colla, Antonietta Raphael, 
Dino Basaldella fino alla singolare 
silloge poetica di Fausto Melotti. 

L’iconograrfia del Minotauro inn 
Italia

D'altra parte guardando anche a ritroso sia 
De Chirico, nei disegni per il balletto Le 
Minotaure, sia Colla con il bassorilievo 
Minotauro con chitarra, 
rappresenterebbero una controprova –
negli anni dal '37 al '39 - debole rispetto al 
piano politico ma esempio importante per 
la relazione con Picasso e la diffusione di 
una rilettura surrealista di tale mito in 
Italia. 



Pablo Picasso, Guernica, 1937



Pablo Picasso, Minotauro, 1933











Giorgio De Chirico, Costumi per Icaro e il Minotauro, 1937, 
bozzetto per il balletto “Le Minotaure” di Louis Gauthier-
Vignal

Ettore Colla, Minotauro con chitarra, 1939



Renato Guttuso, Bozzetto per la Crocifissione, 
1940. 



Renato Guttuso, Crocifissione, 1941. Opera 
esposta al Premio Bergamo nel 1942



Dino Basaldella, Minotauro contro il leone alato, 1942-43
Antonietta Raphael, Tirannicida, 1942



Antonietta Raphael, Tirannicida, 1942



André Masson, Minotauro, 1944



Fausto Melotti, «Il triste Minotauro», silloge poetica, stampata in diversi esemplari 1944



Leoncillo, Madre romana assassinata dai fascisti a viale G. Cesare, 1944



IL TRAMONTO
DEL REGIME

Il 1944 rappresentò l'anno della svolta definitiva. Con la 
liberazione progressiva del territorio italiano, gli artisti 
iniziarono a confrontarsi con le atrocità della guerra e 
dell'occupazione. Nacque un nuovo impegno civile che avrebbe 
caratterizzato l'arte italiana del dopoguerra, dal Neorealismo 
alle avanguardie degli anni Cinquanta.

Gli anni tra il 1943 e il 1944 segnarono una svolta epocale 
per l'Italia e la sua cultura artistica. La caduta del fascismo nel 
luglio 1943 e l'armistizio dell'8 settembre aprirono un periodo 
di caos e trasformazione che avrebbe ridefinito profondamente 
l'identità artistica nazionale.

LA ROTTURA CON IL 
PASSATO

Gli artisti che avevano operato sotto il regime si trovarono a 
fare i conti con il proprio passato. Alcuni, come Sironi, videro 
crollare il sistema che aveva sostenuto la loro visione 
monumentale. Altri, come i membri di Corrente, poterono 
finalmente esprimere liberamente la loro opposizione. La 
guerra civile e l'occupazione tedesca crearono nuove urgenze 
espressive, spingendo molti verso un realismo crudo e 
testimoniale.

L'arte italiana stava attraversando una metamorfosi radicale. 
Le certezze estetiche del Novecento Italiano si sgretolarono 
insieme alle strutture politiche che le avevano sostenute. 
Nuove voci emergevano dalle macerie, portatrici di linguaggi 
diversi e di una rinnovata urgenza comunicativa.

LA FINE DI
UN'EPOCA

La distruzione fisica delle città italiane sotto i 
bombardamenti alleati cancellò non solo edifici ma anche 
opere d'arte e luoghi della memoria culturale. Questa 
devastazione materiale si accompagnò a una crisi spirituale 
profonda che avrebbe alimentato le ricerche artistiche del 
dopoguerra.

Le gallerie che avevano esposto l'arte di regime chiusero o 
cambiarono direzione. Nuovi spazi espositivi sorsero nelle città 
liberate, pronti ad accogliere una produzione artistica 
finalmente svincolata dai dettami ideologici. Era l'alba di una 
nuova stagione creativa per l'Italia.



« ...scrivere una poesia dopo Auschwitz è un atto di barbarie.» Theodor W. Adorno, 1949

Corrado Cagli, Disegni dal campo di Buchenwald, 1945
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