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STORIA DELL’ARTE 

 

 

PERCHÉ STUDIARE STORIA DELL'ARTE  

 

La Storia dell’arte è una disciplina storica e critica che studia le opere figurative, architettoniche e visive come 

documenti fondamentali della cultura umana. Il suo studio, radicato nella duplice natura dell’arte come téchnē 

(saper fare regolato) e poíēsis (creazione di significati), sviluppa uno sguardo analitico e complesso sulla realtà. 

Consente di comprendere i processi creativi, le relazioni tra forme e visioni del mondo, e il dialogo incessante 

tra tradizione e innovazione.  

L’insegnamento di questa disciplina in Italia ha una peculiare responsabilità e un’opportunità unica, 

svolgendosi nel paese che custodisce la più alta concentrazione al mondo di testimonianze artistiche e che è 

stato, per secoli, crocevia e motore della civiltà figurativa occidentale. In particolare, essa si pone come 

strumento per individuare un equilibrio tra il patrimonio tecnico-artigianale della tradizione – fondativo della 

cultura italiana e occidentale – e la dimensione teorico-speculativa aperta e sperimentale che caratterizza la 

ricerca contemporanea.  

Attraverso l’incontro diretto con il patrimonio – dal locale al globale – e il confronto tra civiltà, questa 

disciplina educa a una cittadinanza consapevole, alla tutela del bene comune e alla decodifica critica 

dell’universo visuale contemporaneo. Fornisce, infatti, strumenti metodologici essenziali per l’esercizio di una 

critica, insegnando a costruire un metodo di indagine basato sull’incrocio e la verifica delle fonti in un mondo 

di informazioni frammentarie e prive di mediazione.  

Questa funzione critica acquista oggi una rilevanza ulteriore in un contesto in cui la produzione di immagini 

attraverso processi generativi automatizzati tende a simulare gli esiti della rappresentazione senza attraversarne 

il processo: saper interrogare un'immagine — riconoscere le scelte che la determinano, il soggetto che le 

compie, il contesto che le orienta — è diventata una competenza civile prima ancora che disciplinare. 

Fornisce, inoltre, strumenti essenziali per la comprensione storica, filosofica e letteraria, essendo le opere 

d’arte nodi cruciali nella rete della cultura.  

 

LINEE GENERALI E COMPETENZE  

 

L’insegnamento si fonda su un approccio storico-contestuale attivo, che considera l’opera d’arte nella sua 

integralità di manufatto tecnico, forma espressiva e documento culturale. Pur seguendo un percorso 

cronologico, esso è arricchito da percorsi tematici trasversali e da confronti interculturali che ne evidenziano 

le continuità e le rotture.  

Un metodo particolarmente efficace, soprattutto nel Liceo Artistico, è quello di un approccio dinamico alla 

cronologia, che parte dall’analisi di fenomeni, linguaggi e opere della contemporaneità per risalire alle loro 

radici storiche, instaurando un dialogo comparativo tra passato e presente, e rendendo il percorso più 

accessibile e coinvolgente. Questo metodo, che parte dalla sensibilità visiva contemporanea dello studente, 

non sostituisce ma arricchisce l’acquisizione della solida periodizzazione storica, fornendo strumenti critici 

per leggere tanto il passato quanto il presente.  

La metodologia privilegia l’osservazione diretta, l’analisi formale e iconologica, la riflessione critica e la 

rielaborazione personale della conoscenza (attraverso schemi, presentazioni, brevi testi argomentativi). Può 

avvalersi, in un’ottica di ibridazione tecnologica, di strumenti digitali per l’analisi delle opere, realtà 

aumentata, modelli 3D e laboratori virtuali, per una documentazione e una sperimentazione innovative del 

patrimonio.  

Per il Liceo Artistico, tale approccio si integra organicamente con l’attività dei laboratori di indirizzo, in una 

circolarità continua tra conoscenza storica e sperimentazione progettuale.  

Al termine del percorso, lo studente avrà maturato le seguenti competenze:  

• Competenza storico-critica: inquadrare autori, opere e movimenti nel loro specifico contesto culturale, 

politico, religioso e filosofico, cogliendone le relazioni con le altre espressioni del pensiero e la loro 

persistenza o rilettura in epoche successive.  

• Competenza di lettura e analisi: applicare in autonomia un metodo di lettura delle opere che ne esamini gli 

aspetti materiali, tecnici, formali, iconografici e stilistici, utilizzando una terminologia appropriata. Il 

metodo di analisi dovrà saper integrare la rigorosa scansione cronologica con approcci interpretativi che 

colgano connessioni trasversali e la dimensione simbolica, inserendo l’opera d’arte all’interno di un sistema 

di relazioni e significati.  

• Competenza interpretativa e di giudizio: formulare ipotesi interpretative fondate, confrontando punti di 



45 
 

vista diversi e valutando la portata innovativa delle opere nel loro tempo e nella loro percezione storica; 

sviluppare la capacità di istituire connessioni trasversali tra opere di epoche diverse, riconoscendo il dialogo 

costante tra tradizione e innovazione e la pluralità di significati che un’opera può generare. Rientra in questa 

competenza anche la capacità di distinguere criticamente tra immagini prodotte attraverso processi 

rappresentativi — in cui un soggetto interpreta, sceglie e decide — e immagini prodotte attraverso processi 

generativi automatizzati, valutandone le diverse implicazioni sul piano dell'autorialità, del significato e 

della responsabilità culturale.  

• Competenza di cittadinanza attiva: riconoscere il valore culturale del patrimonio artistico come memoria 

collettiva, sviluppando sensibilità verso le questioni della sua tutela, conservazione e valorizzazione  

pubblica; comprendere come gli strumenti della storiografia artistica siano utili per decodificare criticamente 

la complessità del presente, contrastare distorsioni e usi strumentali della storia dell’arte e del patrimonio e 

partecipare al dibattito etico-estetico nella sfera pubblica.  

 

OBIETTIVI SPECIFICI DI APPRENDIMENTO E CONOSCENZE  

 

Il percorso, delineato cronologicamente nei suoi nuclei fondanti, privilegia un approccio attivo alla 

conoscenza. Per tutti i Licei, questo si traduce nella pratica costante dell’analisi formale e iconologica, nel 

confronto tra opere e culture, nella discussione critica e nella rielaborazione personale degli apprendimenti. 

L’approccio può essere strutturato anche attraverso percorsi tematici e di confronto tra presente e passato, che, 

a partire dalla sensibilità visiva contemporanea dello studente, esplorino le radici storiche dei linguaggi 

artistici, pur nel solco di una solida consapevolezza cronologica.  

Un’attenzione particolare dovrà essere riservata al patrimonio artistico del territorio locale, inteso come primo 

e imprescindibile ambito di osservazione, studio e senso di appartenenza. La lettura del contesto prossimo 

costituisce infatti la base per comprendere, per contrasto o per continuità, le dinamiche nazionali e 

internazionali.  

È fondamentale chiarire che i numerosi esempi di connessione tra epoche e linguaggi suggeriti nel presente 

documento, così come le indicazioni sulle tecnologie digitali, costituiscono un repertorio di strumenti e stimoli 

a disposizione del docente. Lo stesso criterio di flessibilità orientata vale per i contenuti storici di base. I nuclei 

tematici, gli autori e le opere citati nei paragrafi dedicati alle ‘Conoscenze fondamentali’ dei singoli periodi 

costituiscono un repertorio paradigmatico ed esemplificativo. La loro trattazione è finalizzata all’acquisizione 

degli OSA e delle competenze; il docente potrà integrarlo o articolarlo in percorsi alternativi, garantendo 

comunque la rappresentatività e la significatività dei fenomeni artistici fondamentali.  

Per il Liceo Artistico, l’insegnamento della Storia dell’Arte assume una funzione propedeutica e critica nei 

confronti delle discipline progettuali e laboratoriali. Il docente, pur nella specificità del suo statuto disciplinare, 

orienterà costantemente la riflessione storica verso una consapevolezza operativa, facendo riferimento – nei 

contenuti, nelle esemplificazioni e nel lessico – alle tecniche, ai processi e ai linguaggi specifici degli indirizzi. 

L’ideale integrazione tra conoscenza storica e sperimentazione pratica, obiettivo fondamentale del curricolo, 

è perseguibile attraverso una progettazione didattica coordinata e rappresenta il traguardo della piena maturità 

artistico-critica dello studente.  

Ancora, nel contesto del Liceo Artistico, lo studio storico-critico supera una dimensione puramente erudita, 

per divenire strumento genetico e critico del fare, fornendo al futuro autore repertori, modelli dialettici e 

profondità contestuale per la propria ricerca progettuale.  

 

PRIMO BIENNIO  

 

Il biennio è dedicato ad acquisire gli strumenti fondamentali per la lettura dell’opera d’arte e comprendere la 

formazione del linguaggio artistico occidentale dalle origini classiche alla sintesi del Medioevo, fino alla soglia 

del Rinascimento.  

• Riconoscere e descrivere gli elementi costitutivi di un’opera (linea, colore, volume, composizione, spazio) 

e le principali tecniche esecutive.  

• Distinguere le funzioni dell’arte (culturale, politica, commemorativa, decorativa) nei diversi contesti storici.  

• Osservare e analizzare opere del patrimonio artistico locale, riconoscendone il valore culturale e il legame 

con il contesto storico e territoriale.  

• Conoscere e confrontare i canoni estetici e i modelli rappresentativi dell’arte greca e romana, 

individuandone la persistenza e le trasformazioni. Ad esempio, le proporzioni classiche possono essere 

messe in relazione con le ricerche formali del Minimalismo o della Body Art.  

• Leggere l’arte medievale (paleocristiana, romanica, gotica) come espressione di valori simbolici e collettivi, 



46 
 

con particolare attenzione al rapporto tra struttura architettonica e programma figurativo. La funzione 

narrativa dei cicli medievali può essere confrontata con le sperimentazioni della Narrative Art e della 

graphic novel contemporanea.  

• Analizzare la nascita dello spazio moderno e della soggettività artistica nella pittura del Trecento e il suo 

rapporto con la coeva tradizione bizantina.  

Le conoscenze fondamentali per perseguire tali obiettivi sono:  
• Le radici classiche: L’arte greca: gli ordini architettonici; l’evoluzione della scultura dall’età arcaica all’età 

classica ed ellenistica. L’arte romana: l’innovazione architettonica (arco, volta, uso del cementizio; il Foro, 

l’edificio termale, l’anfiteatro); il ritratto; la pittura parietale.  

• La prima arte cristiana e il Medioevo: La funzione didattica e simbolica delle immagini nel mondo 

paleocristiano e bizantino (mosaici di Ravenna, icone). L’arte romanica: l’architettura e la scultura 

monumentale come Biblia pauperum. L’arte gotica: la cattedrale come sintesi delle arti (struttura, vetrate, 

scultura); la ricerca di naturalismo nella scultura. La pittura nel Duecento e Trecento: la scuola senese; la 

rivoluzione giottesca e i suoi sviluppi nella pittura fiorentina.  

Approfondimento  

Nel primo biennio, lo studio dei contenuti storici si sviluppa in dialogo con le attività di laboratorio, fornendone 

le basi critiche e metodologiche. Il docente di Storia dell’Arte approfondirà i principi costruttivi e 

rappresentativi analizzati, evidenziandone la possibile trasposizione e rielaborazione nella sperimentazione 

pratica.  

A titolo esemplificativo, le esercitazioni laboratoriali dei diversi indirizzi possono trarre spunto da tali 

contenuti per: la copia di particolari da opere medievali o classiche per lo studio della linea e del volume 

(Figurativo); l’analisi grafica e la documentazione di elementi architettonici, complessi monumentali o 

manufatti artistici del territorio locale (Architettura); la riproduzione di motivi decorativi o calligrafici 

(Grafica); la sperimentazione con materiali plastici elementari (Design, Scenografia).  

L’approccio didattico potrà avvalersi di un metodo dinamico di confronto tra presente e passato, partendo ad 

esempio dall’osservazione di un’opera di Land Art o di Arte Povera per riflettere sull’uso dei materiali naturali 

o grezzi, e risalire poi al concetto di materia nell’arte romanica o nella scultura antica.  

 

SECONDO BIENNIO  

 

Il secondo biennio è dedicato a comprendere il Rinascimento come momento fondativo della cultura artistica 

occidentale moderna e a seguirne gli sviluppi, le trasformazioni e le crisi fino alle soglie dell’Ottocento, 

cogliendo il rapporto dinamico tra arte, scienza, potere e società.  

Gli Obiettivi specifici di apprendimento da raggiungere al termine del secondo biennio sono:  

• Spiegare la “rinascita” delle arti nel Quattrocento come fenomeno culturale complesso, legato 

all’Umanesimo, alla nuova posizione sociale dell’artista e alle scoperte tecniche (prospettiva). Le ricerche 

prospettiche rinascimentali possono essere messe in relazione con le sperimentazioni sulla percezione 

dell’Op Art e delle installazioni spaziali contemporanee.  

• Confrontare i principali centri artistici italiani e le loro relazioni con l’Europa (es. rapporti Italia-Fiandre).  

• Analizzare la dialettica tra Classico e Manierismo nel Cinquecento e le sue motivazioni storiche, religiose 

e intellettuali. Le distorsioni espressive del Manierismo trovano eco nelle deformazioni della figura 

nell’Espressionismo e nel Neo-espressionismo.  

• Distinguere le poetiche del Barocco, del Rococò e del Neoclassicismo, collegandole ai contesti della 

Controriforma, dell’assolutismo, dell’Illuminismo e della Rivoluzione. Il chiaroscuro drammatico di 

Caravaggio e Rembrandt può essere confrontato con l’estetica della luce nel cinema e nella fotografia 

contemporanea.  

• Comprendere la complessità dell’Ottocento, tra Romanticismo, Realismo e Impressionismo, nel suo stretto 

rapporto con la storia, la letteratura, il pensiero filosofico e la nascente società industriale. Il realismo di 

Courbet può essere avvicinato alle ricerche iperrealiste del Novecento, mentre il Sublime romantico trova 

una sua rielaborazione nelle esperienze di smarrimento e scala della Land Art e dell’arte ambientale.  

Il percorso, pur mantenendo una progressione cronologica, potrà essere organizzato anche attraverso nuclei 

tematici trasversali, come ad esempio “Il ritratto tra identità e potere” o “La rappresentazione dello spazio tra 

prospettiva e visione”, che permettano di collegare opere di periodi diversi in un’ottica di confronto dinamico 

tra passato e presente.  

Le conoscenze fondamentali per perseguire tali obiettivi spaziano dal Quattrocento all’Ottocento:  

• Il Quattrocento: La “rinascita” a Firenze; la prospettiva; i cantieri medicei; la diffusione del modello 

fiorentino in Italia.  
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• Il Cinquecento: La Maniera Moderna; la scuola veneziana; il Manierismo; la Controriforma.  

• Il Seicento: Naturalismo e ideale classico; il Barocco romano; i generi pittorici.  

• Il Settecento: Rococò, il Vedutismo; il Neoclassicismo. 

• L’Ottocento: Romanticismo; Realismo; la scuola di Barbizon; l’Impressionismo; la fotografia e il suo 

impatto.  

Nota metodologica: data l’ampiezza del periodo, si raccomanda di privilegiare percorsi tematici rispetto alle 

trattazioni monografiche, selezionando opere e autori in funzione delle questioni artistiche fondamentali di 

ciascun contesto, piuttosto che mirando a una copertura esaustiva.  

Approfondimento  

Lo studio di questo ampio periodo si sviluppa in dialogo con le discipline progettuali, approfondendo la 

consapevolezza storico-critica dei linguaggi, delle tecniche e dei processi che ne sono alla base. Il docente di 

Storia dell’Arte approfondirà tali aspetti, evidenziandone la persistenza, la crisi o la rilettura nelle pratiche 

contemporanee e la loro possibile rielaborazione in sede laboratoriale.  

A titolo esemplificativo, l’analisi storica può fornire spunti per l’approfondimento delle tecniche pittoriche 

(affresco, olio) e scultoree in relazione alle monocromie contemporanee o all’uso del colore nell’Action 

Painting.  

 

QUINTO ANNO  

 

Il quinto anno prevede di analizzare le radicali trasformazioni del linguaggio artistico nel Novecento e nel 

panorama contemporaneo, comprendendo la pluralità di paradigmi, la rottura con la tradizione, l’impatto dei 

nuovi media e le dinamiche del sistema dell’arte globale. Per evitare una trattazione frammentaria, si 

suggerisce di affrontare il Novecento e il contemporaneo attraverso alcune grandi questioni trasversali: la crisi 

della rappresentazione, l’espansione dei media, il rapporto tra arte e società di massa, la globalizzazione e le 

nuove tecnologie. Queste questioni serviranno da filo conduttore; ad esempio, la questione della crisi della 

rappresentazione potrà essere esplorata confrontando la frammentazione cubista, l’astrazione kandinskijana e 

le provocazioni dadaiste, per interrogarsi sul rapporto sempre mutevole tra arte, realtà e linguaggio. I 

movimenti e gli autori citati vanno considerati come esempi di queste dinamiche.  

Gli Obiettivi specifici di apprendimento da raggiungere al termine del quinto anno sono:  

• Interpretare la crisi della rappresentazione tradizionale con le Avanguardie storiche, collegandola ai 

mutamenti scientifici, filosofici e storici. Comprendere come le Avanguardie abbiano introdotto concetti 

(caso, indeterminazione, processo) che risuonano nella scienza e nella filosofia contemporanea.  

• Comprendere il rapporto dialettico tra Modernismo, ricerche astratte, ritorni all’ordine e impegno politico.  

• Analizzare le principali tendenze del secondo dopoguerra nel contesto della società di massa e della 

globalizzazione. Orientarsi tra i movimenti (Informale, Spazialismo, Arte Programmata, Arte Povera, Arte 

Concettuale, Body Art, Land Art, etc.) e coglierne le connessioni con il contesto socio-culturale.  

• Orientarsi criticamente nel panorama contemporaneo, riconoscendo poetiche, media e logiche del sistema 

dell’arte. Ciò implica anche la capacità di riconoscere e interrogare criticamente il canone occidentale, 

aprendosi a voci, pratiche e storie provenienti da altri contesti culturali, in un’ottica di dialogo e confronto. 

Saper riconoscere le principali linee di ricerca attuali: dalla Global Art e arte “glocale”, all’Arte Generativa, 

alla Videoarte, all’uso dei nuovi media (realtà virtuale, AI, NFT), fino alle pratiche post-internet e di 

attivismo sociale.  

• Decodificare criticamente le immagini della cultura visiva di massa (cinema, pubblicità, social media) alla 

luce degli strumenti analitici acquisiti.  

Le conoscenze fondamentali per perseguire tali obiettivi sono:  

• Le Avanguardie (1905-1920): Fauves, Espressionismo, Cubismo, Futurismo, Astrattismo, Dada, 

Surrealismo.  

• Il Novecento tra le due guerre: Ritorno all’ordine, Realismo magico; il Movimento Moderno in 

architettura (Bauhaus, Le Corbusier).  

• Il secondo dopoguerra: Informale, Spazialismo, ricerche materiche, Pop Art, Arte Concettuale, 

Minimalismo, Arte Povera, Land Art, Body Art.  

• Dagli anni ’70 a oggi: Postmodernità, Transavanguardia; Videoarte, Arte digitale, Net.Art, 

sperimentazioni con l’IA; temi globali e sistema dell’arte.  

Approfondimento  

Approfondimento dei movimenti e degli autori del Novecento, con esame delle diverse tipologie dell’opera 

(installazione, performance), delle nuove tecniche e metodologie operative. Collegamento con le attività di 

laboratorio di pittura e scultura. L’analisi dovrà partire spesso dalle ricerche attuali (es. Iperrealismo,  



48 
 

Postmediale) per risalire alle loro origini nelle tradizioni pittoriche e scultoree, evidenziando la trasformazione 

del concetto di figurazione.  


