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Antonello Negri, professore di Storia dell’Arte Contemporanea presso l’Università di Milano ed 

autore di altri volumi pubblicati in Italia e all’estero, in questo testo propone una documentatissima 

ricostruzione dell’arte contemporanea dalla fine del Settecento sino agli anni Settanta del 

Novecento, mediante la complessa evoluzione delle esposizioni, intese come “stazioni di partenza 

per la circolazione delle opere” e degli stili in ogni tempo ed in ogni luogo.  

Nell’introduzione l’Autore offre una definizione ricca ed articolata della finalità delle esposizioni: 

“non semplicemente allestite per vendere merci, ma più o meno intenzionalmente ideate e ordinate 

per affermare qualcosa nel campo dei raggiungimenti delle arti, della ricerca e della 

sperimentazione artistica su linguaggi espressivi e tecniche esecutive; per contribuire, in generale, 

alla cultura di una nazione o di un gruppo sociale oppure per offrire - nell’ambito della visione del 

mondo e della sua restituzione formale, iconica - una proposta spesso elitaria all’atto della sua 

formulazione, ma non di rado anticipatrice di modi di vedere destinati a successive 

generalizzazioni”. Dunque la storia delle esposizioni si configura come una componente essenziale 

per descrivere la vicenda artistica della contemporaneità, intesa sia in senso accademico e del gusto 

dominante, sia come luogo di dissenso, in cui emergono nuove, provocatorie tendenze.  

Si inizia con il Salon di Parigi del 1767, la prima tipologia di esposizione artistica dell’età 

contemporanea, per poi passare alle grandi situazioni espositive legate a mercati, fiere e ricorrenze 

festive, nelle quali emerge il valore economico nonché la natura di “merce” delle opere d’arte: basti 

ricordare la celeberrima Great Exhibition al Crystal Palace di Londra del 1851 e le memorabili 

Esposizioni Universali di Parigi, sino ad arrivare alla Prima Biennale veneziana (1895), espressione 

di un linguaggio artistico internazionale, rassegna in grado di far conoscere e mettere a confronto gli 

indirizzi estetici più disparati. 

I cataloghi delle mostre (a partire dai famosi livrets settecenteschi), e la coeva letteratura critica e 

giornalistica, costituiscono le fonti documentali del libro di Negri, a sottolineare da una parte la 

fondatezza di date, luoghi, artisti partecipanti ed opere esposte, dall’altra la prima ed immediata 

ricezione pubblica dei “contemporanei”, siano essi poeti, filosofi (come Diderot), letterati, 

giornalisti e critici d’arte. 

Nella seconda metà dell’Ottocento, il libero mercato dell’arte in continua espansione, l’aumento del 

nuovo pubblico “di massa” ed il circolare delle fotografie e delle litografie permettono 

l’avanzamento di circuiti espositivi alternativi organizzati da gruppi artistici dissidenti, esclusi dal 

rigido sistema espositivo ufficiale. Il principale centro artistico del XIX secolo è Parigi, dove, dal 

Pavillon du Réalisme al Salon des Refusés alle Mostre degli Impressionisti, il giudizio artistico 

passa nelle mani di un pubblico sempre più ampio e diversificato: siamo dunque  in presenza di una 

presa di coscienza del valore economico dell’Arte. 

Dalle Secessioni degli anni Novanta alle Esposizioni Universali, da Vienna a Parigi, alla Germania, 

all’Olanda, a Londra, alla Russia, sino ad arrivare oltreoceano, a New York, il volume si muove 

agilmente, con un ritmo fluido, rapido ed incalzante, a sottolineare la nascita di un nuovo baricentro 

del sistema artistico internazionale, grazie soprattutto alla leggendaria Armory Show, mostra cardine 

nonché punto di partenza per uno spirito innovativo dell’arte (in cui sono rappresentate tutte le 



tendenze, più o meno radicalmente antiaccademiche) e per l’ampliamento del mercato artistico 

americano. E poi ancora, dalla Mostra della Rivoluzione fascista a Palazzo delle Esposizioni di 

Roma nel 1932, alla rassegna Arte degenerata di Monaco del 1939, senza dubbio la mostra 

itinerante più vista del XX secolo, alla prima Biennale del dopoguerra, al trionfo della Pop Art 

americana nel 1964, all’occupazione da parte degli artisti e degli studenti dell’Accademia della 

Biennale del 1968, il testo sottolinea come “i luoghi della maggiore esponibilità non sono più i 

luoghi tradizionali delle esposizioni, nonostante l’indiscutibile loro rinnovata fortuna degli ultimi 

anni, costruita da sagaci economie dell’arte”. 

Concepito mediante un’esposizione completa, esaustiva ed ordinatamente diacronica dei fatti, 

suddivisi geograficamente, e sviluppati attraverso un ricco repertorio di immagini scelte (fotografie, 

copertine di cataloghi, manifesti di rassegne ed opere d’arte), nomi, avvenimenti, mostre e date, il 

testo, di piana e agevole lettura, è impostato con uno stile narrativo particolarmente apprezzabile e 

sembra essere destinato ad un pubblico di studiosi del settore, grazie anche al corredo di una ricca 

bibliografia. 
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