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ADNOTARE

Ghidul metodic este destinat ciclului II, programului de master de cercetare Tn domeniul
general de studiu Arte (021), domeniului de formare profesionald Arte plastice (0213), Arte
decorative (0214) si Design vestimentar si design interior (0212), dar poate fi utilizat si in alte
domenii. Studiul metodic trateaza teme, care corespund curriculei la disciplina Curente si sinteze
in artele moderne elaborate pentru specialitatea Istoria si teoria artelor vizuale si cuprinde:
Introducere in arta moderna (etimologia, definirea domeniului de studii, trasaturile artei
moderne, periodizarea §i curentele specifice ale artei moderne, postmodernismul); Arta si artist
in modernitate — identitate, tipologii si menire; Lumea artei in modernitate — actori si roluri;
Teoria artei moderne si contemporane; Morfologia si iconografia artei moderne; Arta si noile
tehnologii.

Unitatile de curs prezentate in cadrul ghidului metodic Curente si sinteze in artele moderne
sunt binevenite pentru formarea unei aptitudini stiintifice cu privire la istoria artelor moderne si
altoirea viitorilor specialisti unor cunostinte teoretice de sinteza, cu caracter interdisciplinar.

Acest ghidul metodic poate sluji ca reper pentru predarea cursului de Curente si sinteze in

artele moderne in alte institutii de invatamant.

ANNOTATION

The methodological guide is intended for research master's degrees in Arts study (021),
professional formation Fine Arts (0213), Decorative arts (0214) and Fashion Design and interior
design (0212), but it can also be used in other fields. Methodological guide deals with topics that
correspond to the curriculum of the discipline Movement and synthesis in modern arts for specialty
History and theory of visual arts and includes: Introduction to Modern Art (etymology, definition
of the field of study, features of modern art, periodization and movements of modern art,
postmodernism); Art and artist in modernity - identity, typologies and role; Art world - actors and
roles; Modern art theory; Morphology and iconography of modern art; Art and new technologies.

The course units presented in the methodological guide Movement and synthesis in modern
arts are welcome for the formation of a scientific skill in the history of modern arts and the grafting
of interdisciplinary theoretical approach to the future professionals.

The given methodological guide can serve as a basis for teaching Movement and synthesis

in modern arts discipline in other educational institutions.



PRELIMINARII

Curente i sinteze in artele moderne este un curs teoretic destinat studentilor de la Ciclul 11
al programului de master de cercetare si programului de master de profesionalizare a FAPDD.
Pentru programul de master de cercetare specialitatea Istoria si teoria artelor vizuale conform
Planului de invatamant aprobat de Senatul AMTAP, prin Procesul-verbal Nr. 8 din 03 iulie 2020
sunt prevazute 2 semestre, iar pentru ceilalti 1 semestru.

Curente i sinteze in artele moderne este 0 disciplina fundamentala, de rigoare pentru
masteranzi. Rolul acestei discipline este unul informativ (doteaza masteranzii cu informatii privind
morfologia, iconografia, mediile, procedeele artistice moderne, structura lumii artei moderne, dar
si teoriile artei moderne si postmoderne), cat si cel formativ (formeaza atitudini perceptive
creatoare prin dezvoltarea si educarea gustului estetic, capacitatii de analiza si a judecatii de
valoare).

Cursul teoretic urmareste sa furnizeze masteranzilor o perspectiva asupra dinamicii
sistemelor formale ale artei moderne (artistice), a limbajelor si tipologiilor artistice, in raport cu
exigentele cadrului cultural si tehnologic al modernitatii; un repertoriu bogat de opere realizate de
artistii plastici din 1860 pand in prezent. Acest patrimoniu imagistic, pus in relatie cu activitatea
simbolica si cu universul arhetipurilor, confera consistenta imaginarului contemporan.

Metode de predare si invatare utilizate: prelegerea magistrala, prelegerea cu oponent,
seminar-dezbatere, conversatie, jocul, studiu de caz, discutia ghidata, explicatia, problematizarea,
brain storming, exersare, analizarea, instruire in grup s.a..

Scopul cursului Curente si sinteze in artele moderne consta in intensificarea si consolidarea
competentelor profesionale teoretico-analitice; de a forma viziuni generalizate asupra evolutiei
curentelor §i sinteza ambiantei artistice si culturale in arta moderna, cat si familiarizarea cu
teoreticienii, criticii de arta, curatorii, galerii si artistii moderni notorii, dar si intelegerea profunda
a esentei si specificului artei moderne.

Obiectivele specifice concretizeaza actiunea didactica la nivelul celor trei domenii.

La nivel de cunoastere si intelegere:

- sa defineasca obiectul si problematica de studiu a cursului Curente si sinteze in artele
moderne;

- sa identifice conceptul si notiunile de artd, artd modernd, artd postmoderna, artd
contemporana, avangarda artistica, stil artistic, curent artistic;

- sa cunoasca specificul si istoricul artelor si curentelor epocilor studiate;

- sdjustifice necesitatea studiului de sinteza a artei moderne;

- sainteleagd corelatia dintre arta si fenomenele sociale, economice si politice;



sa explice factorii generatori si epuizanti de curente si stiluri;
sd exemplifice semantica plastica a epocilor si contributia artistului la formarea ei;

sd compare caracteristicile si elementele distinctive ale stilurilor si curentelor;

La nivel de aplicare a cunostintelor/intelegerii:

sa aplice cunostintele acumulate in domeniul activitatii teoretice;

sa ilustreze rolul artei moderne in dezvoltarea si functionarea civilizatiei contemporane;
sa descopere sarcinile artei in cadrul epocii moderne;

sa precizeze impactul secularismului si inovatiilor tehnologice asupra evolutiei artelor;

sd opereze cu limbajul si termenii specifici curentelor si stilurilor artistice.

La nivel de integrare:

sa distinga procesele artistice in evolutie;

sa analizeze ambianta cultural artistica a modernitatii;

sa analizeze si sd structureze stilurile si curentele artistice moderne si postmoderne;
sa faca concluzii asupra fiecarei perioade artistice insusite;

sa cerceteze domeniul artelor plastice In perspectiva stiintifica.

Finalitati de referinta:

Dezvoltarea capacitatilor de cercetare fundamentala stiintificad si aplicativa, analiza si
sinteza curentelor si stilurilor in domeniul artelor plastice.

Largirea diapazonului de cunoastere a fenomenelor artistice in arta plastica contemporana
in scopul promovdrii valorilor si culturii nationale.

Acumularea cunostintelor teoretice si metodologice in domeniul artelor plastice si
aplicarea lor 1n practica in scopul realizarii studiilor stiintifice, lucrdrilor de popularizare a
stiintei, pentru formarea si educarea noilor generatii de artisti plastici.

solutionarea sarcinilor de studiu stiintific a operei artistice.

Aplicarea regulilor de munca eficientd, comportarea responsabild, etica si in spiritul legii,

pentru asigurarea deontologiei profesionale.

Modalitati de evaluare:

Evaluarile sunt anuntate din timp si se efectueazd in mod transparent, in conformitate cu

programa analiticd/curricula si regulamentul de organizare si functionare bazat pe sistemul

european de credite transferabile. In scopul asigurarii calitatii procesului educational cadrele

didactice vor realiza: 1. Evaluare initiala; 2. Evaluare curenta; 3. Evaluare finala.

Criterii de notare:

Evaluarea cunostintelor studentilor se va face in baza urmatoarelor criterii: frecventa la ore;

evaluarile curente; evaluarea finala.



|. INTRODUCERE iN ARTA MODERNA

Tabel cronologic Planul temei
1851 | Expozitia universald de la Londra;
1863 | Baudelaire: Pictorul vietii moderne,
Salon des Refusés la Paris;

e Etimologia cuvantului modern;
e Definitia termenului Arta moderna;

) L o e Trasaturile artei moderne;
1874 | Prima expozitie a impresionistilor;

1889 | Expozitia universala de la Paris;
1900 | Freud: Interpretarea viselor;

1903 | Salonul de toamna la Paris;

1906 | Fovii la Paris si Die bruke la Dresda;
1909 | Marinetti: Manifestul futurismului,

e Periodizarea si curentele artei
moderne;

e Problema postmodernismului;

e Centre artistice.

Vauxcelles emite termenul Cubism; Termeni si notiuni
1910 | Kandinsky: Despre spiritual in arta, e Modern

apare prima acuareld abstracta, e Arta moderna
1911 | Se formeaza grupul Blau Reiter; e Modernizare
1913 | Armory Show; « Modernitate
1916 | Aparitia dadaismului; e Avangardi
1917 | Fondarea revistei si curentului De Stijl; e Postmodernism
1919 | Bauhaus este fondat de Walter Gropius; || o A, contemporand

1924 | Breton publica Manifestul
suprarealistilor;

1952 | Rosenberg emite termenul Action
painting

Etimologia cuvantului modern

Termenul de modern provine de la moderne franceza veche si respectiv de la modernus
latina veche, cuvinte derivate din latinescul modo care semnifica prezent, chiar acum sau recent.
[1]. Trezind un sir de confuzii termenul modern este sinonim cu: contemporan, din zilele noastre
sau prezent.

Cuvantul modernus a aparut in latina veche (secolul V-VI), ca antonim al antiquus-ului.
Acesti termeni au fost folositi in secolul al Xll-lea pentru a descrie controversele intre adeptii
poeziei antice si practicienii unei noi poetici.

Termenul Modern in sens de epoca istorica distincta a fost folosit din secolul al XV1lI-lea,
cu referinta la renasterea culturii Vest Europene dupa o lunga perioada de stagnare numita Evul
Intunecat. Intelegerea istoriei ca pe un progres care se desfisoara intr-o etapi distincti a evolutiei
umanitatii a multiplicat controversele in jurul acestui termen. Bundoara, ziua de azi nu este doar o
perioada de timp, ci o perioada de istorie, caracterizatd prin trasaturi care o diferentiaza de alte

epoci, cum ar fi Antichitatea sau Evul Mediu [2 p. 10]. Noile trasaturi au generat aparitia



modernitatii - o categorie culturald, o altd ordine sociala, care prezintd un raspuns la noua
paradigma economica axatd pe industrializare si comert.

Definitia termenului Arta moderna.

Expresia arta moderna incepe sa se contureze doar catre sfarsitul secolul al XVIlI-lea —
inceputul secolului al XIX-lea, odata ce arta se elibereaza de caracterul sau servil in raport cu
clasele sociale dominante si artistii incep sa reflecte conditiile vietii moderne. Pe parcursul
secolului al XIX-lea obiectul de arta a inceput sa fie valorificat independent de atributia sa la
grandoarea sau maretia unei persoane, regim, anturaj sau ceremonii; operele de arta au fost detasate
din contextele lor originale, colectate si expuse in muzee publice. Arta, de acum inainte, nu nai
este obligata sa decoreze sau sa glorifice viata celor bogati si influenti; ea devine expresia talentului
individual si Intruparea gloriilor din trecut - efortul omenirii pe calea autodezvoltarii. Arta a
inceput sa fie vazuta ca o sfera ideald in care poate fi atinsa reintegrarea personalitatii individuale
si aintruparii armoniei sociale. Arta este redefinita treptat ca 0 cautare a frumusetii prin experienta
individuala. Astfel, valorificand experienta artistica individuala generata din contactul artistului
cu actualitatea si motivele la zi, arta a incep sa se orienteze spre modernitate, devenind nu doar o
arta a timpului sdu, ci o artd a acestui timp, culminind prin a fi arta moderna. [2 p. 11-12].

In acest sens arta pre-moderna in contrast cu arta modernd se axeaza pe arta clasica din
trecut, fiind o intruchipare a Antichitatii, a vesniciei, a unor valori mai mari decat cele mercantile
ale vietii vulgare. Dupa Baudelaire trasaturile efemere si fugare ale modernitarii sunt in opozitie
cu arta axata pe valori vesnice si imuabile ale trecutului. Totusi, intr-un oarecare sens, arta moderna
cautd eternul in continua schimbare si innoire care caracterizeaza societatea moderna. Eterna
schimbare specifica modernitatii este descrisa plenar in Manifestul comunist (1848) [3]:

Revolutionarea neincetata a productiei, zdruncinarea neintreruptda a tuturor relatiilor
sociale, vesnica nesigurantd si agitatie deosebesc epoca burgheza de toate epocile anterioare.
Toate relatiile intepenite, ruginite, cu cortegiul lor de reprezentari i conceptii, venerate din mosi-
stramogi, se destrama, iar cele nou create se invechesc inainte de a avea timpul sa se osifice. Tot
ce e feudal i static se risipeste ca fumul, tot ce e sfant este profanat, si oamenii SUNt in sfarsit siliti
sa priveasca cu luciditate pozitia lor in viata, relatiile lor reciproce. [3 p. 20]

Cuvantul arta moderna se opune termenului arta academica sau traditionala si indica
natura sa fluorescenta. Majoritatea cercetatorilor definesc arta moderna ca - arta care a aparut
ca raspuns la schimbarile politice, sociale, economice si culturale din viata moderna. [4 p. 1].

In contextul istoriei artei, termenul Artd Moderna se referd la teoria artei si practici artistice,
predominant in Europa de Vest si America de Nord, din anii 1860 pdna la sfarsitul anilor 1960 -
perioada asociata cu Modernismul. Arta Moderna este definita in termeni de progresie liniara de

stiluri, perioade si scoli, de la impresionism pdnd la expresionismul abstract. In general, existd o
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suprapunere considerabild si confuzie intre termenii: modern si contemporan, ambele referindu-
se la prezent si la trecutul recent [5 p. 5].

Trasaturile artei moderne

Caracterul artei moderne este neconceput fara intelegerea contextului social si cultural al
epocii. Criticul de arta Suzi Gablik identifici 5 forte ce modeleazd structura de baza a
modernismului: secularismul; individualismul, birocratia, pluralismul, iar incepand cu anii 1980
si globalismul [6]. Sociologul Richard Sennett in lucrarea sa Coroziunea caracterului [7]
semnaleaza caracterul episodic, fara termen lung al relatiilor si fenomenelor moderne, intronarea
noului si schimbarile continue specifice lumii capitaliste au ca efect slabirea angajamentului, lipsa
relatiilor umane si scopurilor durabile. In timp ce rasturnarea conventiilor devine o rutini,
dimensiunea spirituala a artei este subminata de servilitatea fata de un fundamentalism de piata.

Artistii de avangarda, membrii curentelor artistice afirmate la sfarsitul secolului al XIX-lea
si cu deosebire in primele decenii ale secolului al XX-lea, au revolutionat sub toate aspectele artele
plastice si au 1nnoit in mod radical limbajul plastic racordandu-l la necesitatile modernitatii.
Avangardistii au adoptat atitudini de fronda, de contestare a artei traditionale, vechi.

Pentru intelegerea proceselor si fenomenelor indicate mai sus urmeaza sa descifram trei
momente inrudite in dinamica modernului: modernizare, modernitate si modernism.

Modernizarea desemneaza acele procese de avansare stiintifica si tehnologica care au
determinat lumea si se manifeste altfel decit pana atunci. In special, modernizarea se referi la
impactul crescand al masinii, si nu in ultimul rand al motorului cu ardere internd, ce a contribuit
la dezvoltarea ingineriei si industriei chimice. Este greu sd ne imaginam retrospectiv amploarea
transformarilor care au avut loc. In societitile in curs de dezvoltare din Europa, la inceputul
secolului al XX-lea, noul elimina vechiul intr-un ritm rapid, fara precedent.

INTREBART:

Ce inovatii stiintifice ale epocii moderne puteti mentiona?

o Max Planck (1858-1947) fondeaza Mecanica cuantica;

o Ernest Rutherford (1871-1937) fondeaza fizica nucleara;

o Albert Einstein (1879-1955) lanseaza teoria relativitatii,

o Sigmund Freud (1856—-1939) fondeaza scoala psihologica de psihanaliza;

Printre inovatiile secolelor XIX-XX putem mentiona: aparitia motorului cu abur, motorul
cu ardere internd pe benzina, aparitia otelului asa cum il cunoastem astazi; telefoane, radio, tv,
lumini electrice, zgarie-nori, elevatoare, trenuri si metrou electric, avioane, radiografie si
aparate de tot felul care au transformat dramatic lumea, faicand-o mai mica, iar viata mai rapida
si mai intensa. Termenul ora de varf desemna sfarsitul secolului, iar psihanaliza, descrisd de
marele psiholog vienez Sigmund Freud, a aparut pentru a trata adancimile mintii de traumele
provocate de stresul civilizatiei.




Cum puteti corela evolutia si cursul artei cu epocile de dezvoltare a omenirii: Era pre-
industriala, Epoca industriala si Era post-industriala (globalizare, internet, tv, media)? [8 p.
459].

Cum aceste inovatii modificd modul nostru de a percepe lumea si cum acestea schimba
arta?

Modernitatea se referad la conditia sociala si culturalda a acestor schimbari obiective:
caracterul vietii in circumstantele schimbate. Modernitatea a fost o forma de experienta (sociala si
individuald), constientizare a schimbarii si adaptare la schimbare, ea a produs un impact puternic
asupra individului care a suportat efectul acestor schimbari.

Conditia modernitatii coexistd cu modernismul aflandu-se intr-o relatie dinamica si
simbiotica cu acesta: reflectie deliberatd asupra relevantei noului - intr-un cuvant, a reprezentarii
unei experiente rudimentare, incipiente (deranjante) a noului. Reactia individului la conditia
moderna poate fi grupata in doua registre aparent opuse. Pe de o parte, pesimismul profund
alimentat de cresterea numarului populatiei in orasele industrializate si controlul crescand al
masinilor asupra vietii umane. in ciuda tuturor castigurilor (favorurilor, aportului) modernizarii,
exista un sentiment ca viata pierde o adancime, o dimensiune a libertatii si ca fiintele umane sunt
intemnitate in cugca de fier a modernitatii, precum declara sociologul german Max Weber [9 p.
126]. Pe de alta parte, aceleasi schimbari care au adus un amestec de alienare si sentimente
apocaliptice la unii, la altii au produs o reactie exaltata, aproape isterica. Cea mai empatica reactie
de acest fel a venit din partea poetul italian Filippo Tommaso Marinetti (1876-1944). Nu doar
Marinetti s-a focusat asupra dinamismului si caracterului schimbator emblematic pentru
modernitate. Pana la inventarea motorului cu aburi, nimeni nu a calatorit mai repede decat ar putea
alerga cel mai rapid cal, insa acum oamenii s-au pris in cursa cu masini cu motoare pe continent si
in vazduh. Ca fapte brute acestea trebuie sa fi fost evident pentru toti.

Totusi, oricat de diferite ar fi fost aceste reactii pesimiste sau pline de exaltare, acestea
prezinti doud fete ale aceleiasi monede. In esentd, ambele reactii sunt raspunsuri la efectele
modernizarii. Existd insd un al treilea rdspuns, care este pozitionat adiacent acestor doua.
Principala sa preocupare este sa caute cauza fiintei lumii moderne asa cum este ea. Privita din
aceste treia pozitie, modernizarea nu este, in fond, un fapt tehnologic, in ciuda vizibilitatii
masinilor si arhitecturii, ci este un fenomen social, in urma caruia au apdrut noi relatii sociale -
dintre oameni si, mai ales, intre clase de oameni; nu doar relatiile dintre oameni si lucruri. In cele
din urma vorbim despre modernizarea capitalista [9 p. 127].

Expresionismul si futurismul sunt ambele forme evident de raspuns la circumstantele
modernitdtii urbane; negativ si pozitiv, fard indoiala, dar lumea moderna si presiunile sale raman

lizibile in opera artistilor la fel de diverse ca Kirchner si Boccioni. Cu cubismul, 1nsa, situatia este
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diferita. In special in Faza sa analiticd, cubismul este o arti ermetici. Temele cubiste precum
natura staticd si portrete — prezintd un ecou al furtunii moderniste ce s-a dezlantuit dincolo de
calmul atelierelor. Metoda cubista de fatetare si schematizare a transformat aceste subiecte banale,
care tratate astfel par mai moderne decat reprezentarile unor masini sau edificii care modeleaza
peisajul modern [9 p. 128].

Modernismul este un nume generic dat miscarilor, tendintelor, experimentelor artistice care
se opun conceptelor si formelor traditionale. Modernismul este puternic caracterizat de diversitatea
interna de metode, fapt subliniat de tendinte inovationale agitate si adesea direct concurentiale,
care sunt recunoscute mai curand prin faptul din ce s-au desprins, decat spre ce se indreapta [2 p.
10].

Periodizarea si curente

Termenul modern are mai multe conotatii si aplicatii in diverse ramuri ale stiintei, care
deseori trezesc controverse si neclarititi. In cadrul istoriei acest termen se referi la epoca cuprinsi
intre Evul Mediu si Epoca Contemporana (intre 1500 si 1914 (sau 1917) sau din 1500 pana in
prezent (epoca contemporana fiind consideratd o parte a modernitatii)). Insa, in contextul artelor
plastice, cum am enuntat anterior, termenul modern desemneaza perioada cuprinsa intre 1860 si
1970, sau intre 1860 si pana in prezent. Prin urmare, reiesind din trasaturile specifice arta creata
din Renastere pana in 1860 poate fi numita arta premodernad, iar arta produsa din 1860 — 1970 arta
moderna. Dupd anul 1970 evolutia artei a intrat intr-o noud faza, care poartd numele de
postmodernism, termen care s-a impus in anii 1980, intr-o perspectivd cronologica

postmodernismul se intercaleaza cu arta contemporana (Tabelul 1).

Tabel 1. Tabel cronologic

Aparitia Aparitia i i
artei — scrisului 476 e.n. - 1500 1851./1860| alm!l Anii 70 ai secolului
iia | pana476 | 1492/1500 | , 000 | 70aisecolului XX - pni azi
apartia 1500-1851 XX
scrisului e.n.
Arta Arta Arta pre- Arta post-moderna
preistoric | Arta Antica L pre- Arta moderna P <
5 Medievala moderna sau/si contemporana
Paleolit | Egiptul Arta Renastere | Realism, Expresionism
Neolit Antic, popoarelor | Manierism | Impresionism, ul abstract, o
Eneolit Mesopotam | migratoare, | Baroco Post- Pop art, g §
ia Antica, Aurta pre- Clasicism | impresionism, Minimalismu E Py
Creta si romanica, Rococo Art Nouveau, l, = i
Mecena, Neo- Expresionism, Op art, @
clasicism Arta cinetica
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Etruscii, Arta Romantis | Cubism, Fluxus

Grecia romanica, m Futurism, Arta

Antica, Arta gotica, Orfism, conceptuala, =z

Roma Arta Suprematism, Land art, a

Antica bizantina Constructivism, | Body art, %
De Stijl, Arta f;f
Dadaism, multimedia B¢
Purism,
Suprarealism

Problema postmodernismului

Termenul postmodernism se refera la teorii si practici culturale din a I jumatate a secolului
XX, termenul este asociat cu scepticism, ironie si critici filozofice ale conceptelor de adevaruri
universale si realitate obiectiva.

Termenul postmodern este aplicat si in filosofie si sociologie. In anii 1970, un grup
poststructuralist din Franta a dezvoltat o critica radicala a filozofiei moderne, care avea radacini
discernibile in Nietzsche, Kierkegaard si Heidegger. Printre cei mai renumiti teoreticieni ai
postmodernismului se remarca Jacques Derrida, Michel Foucault, Jean-Frangois Lyotard si Jean
Baudrillard. Astfel, daca structuralismul prezinta miscarea filosofica ce se afld in corelatie cu
modernismul, atunci poststructuralismul se afla in raport ideatic cu postmodernismul.

In viziunea sociologilor schimbirile tehnologice si globalizarea sunt cele doud procese
care stau la baza tranzitiei de la Modernitate la Postmodernitate. Dezvoltarea tehnologiilor de
comunicatii si transporturi prin satelit par a fi principalele cauze ale globalizarii sau a
interconectarii crescande a oamenilor din intreaga lume. Astazi traim Intr-o economie cu adevarat
globald. De asemenea, ne confruntdm cu o serie de probleme globale comune - cum ar fi noi
tehnologii riscante si probleme ecologice. Exista perspective diferite asupra globalizarii, dar este
greu de negat ca am trecut intr-o alta erd - post-moderna (Tabelul 2).

Tabel 2. Modernitatea si Postmodernitatea, trasaturile de baza prin prisma sociologiei

Modernitate (1650-1970) Postmodernitate anii 1970 - prezent
Economie industriald, axatd pe | Economie post-industriala, post-
Contexte productie, loc de munca pe viata. capitalism,  sectorul  serviciilor,
economice si | Statul national ect. lucratori freelancer, totul axat pe
industriale consum. Declinul puterii statului
national, corporatii internationale ect.
Cultura reflecta clasa sociala Cultura este diversa si fragmentata:
dominanta si structurile patriarhale; | Familia netraditionala, divortul;
Familia clasica nucleul societatii, Mai multa libertate individuala de a
Caracteristici | casatoria pe viata, contura identitatea individuala;
ale societatii | Identitati modelate / constranse in Mass-media - mai globala,
functie de pozitia sociala / sex. bidirectionala hiperrealitate
Mass-media - comunicare (Baudrillard)
unilaterala, reflecta realitatea
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Atitudini [luminism - Stiintd / Cunoasterea | Critica iluminismului (Foucault)
fata de obiectiva. Adevar unic si progres | Critica Marii naratiuni (Lyotard).
cunoastere liniar. Adevaruri multiple.

Sursa: THOMPSON, K. Modernity and Postmodernity — A Summary [10]

In cadrul artelor plastice termenul postmodern a fost aplicat pentru prima data in anii 1950
pentru a se referi la noua forma de arhitecturd care vine in contradictie cu stilul international
specific modernismului. In 1977 apare monografia Language of Post Modern Architecture
semnata de Charles Jencks, care fixeaza acest termen in teoria arhitecturii. Mai general, termenul
postmodernism se aplica astazi tuturor lucrarilor care nu mai adopta viziunea teologica a
modernismului. Expozitia Postmodernism - Stil si Subversiune 1970-1990 organizata la Victoria
si Albert Museum (2011 - 2012) a fost primul eveniment notoriu care a documentat
postmodernismul ca miscare istorica. Totusi, incepand cu 2003 se lanseaza polemici care incearca
sa puna in discutie sfarsitul postmodernismului, lansand termeni noi ca postpostmodernism,
metamodernism sau digimodernism.

Conform istoricului francez Marc Fumaroli (1932-2020) arta moderna era arta creata la
Paris la inceputul secolului al XX-lea, in timp ce arta contemporand a reprezentat schimbarea de
directie de la aceasta artda moderna, incepand din anii "60, pe piata americana [11 p. 25]. Fiind
partial valida, afirmatia lui Fumaroli confunda termenul arta contemporana cu arta postmoderna,
arta contemporana nu este arta unei epoci, ci in sens restrans, este arta unei generatii (deci circa
25-30 ani). Totodata, Fumaroli pune accentul pe piata unei natiuni, pe schimb de locatii, in timp
ce ia amploare procesul de globalizare, aparitia culturii si identitatii globale, ignorand
internationalizarea institutiilor si comprimarea timpului si spatiului in noua realitate a
postmodernitdatii, care Incepand din anii 1970 se depérteaza de la national catre international.

In arta postmodernd nu exista directii stilistice clare, existi o multitudine de forme si
expresii ce recurg la materiale eteroclite, la obiecte manufacturate, materii naturale si perisabile si
chiar la propriul corp al artistului. Modul de realizare a lucrarilor tine de tehnici care pana atunci
erau ignorate pentru ca sunt noi si industriale (mec art, serigrafia, pensula electronica, ect). Mai
mult, odata cu aparitia Factory, sociologul Pierre-Michel Menger a aratat ca figura artistului,
considerat in acceptia comuna ca fiind inventiv, indraznet, indisciplinat, departe de a fi dispretuit,
ar putea fi acum un model in cercurile profesionale care isi supun cadrele legii completivitatii [11

p. 34].
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STUDIU DE CAZ

Amintindu-si de tablourile sale Spot, pentru care Damien Hirst a devenit cunoscut pentru
prima data in anii 1990, artistul marturiseste: Am pictat doar primele cinci si am Spus a naibii
asta, am urdt-o. De indata ce am vandut una, am folosit banii pentru a plati oamenii pentru a
le face. Erau mai buni decat mine. Eu ma plictiseam si deveneam nerabddator”.

Trebuie sa recunoastem cd metoda hands-off al lui Hirst, este in traditia marilor maestri,
cum ar fi Rubens si multi artisti contemporani, cum ar fi Antony Gormley, care ar prefera ca
altii sa faca lucrarea pentru ei. Ceea ce este neobisnuit in ceea ce il priveste pe Hirst este
magnitudinea masinariei sale, acesta angajeaza peste 120 de oameni - si gradul in care cei de pe
orbita sa domina lumea artei [12].

Pentru a-si maximiza impactul, fara sa se abata de la interesele sale, Murakami a fondat
compania numitd Kaikai Kiki Co., Ltd., care are 90 de angajati repartizati intre Tokyo,
imprejurimile sale si New York. Compania este implicatd intr-o paletd extinsd de activitati,
produce arta, face design de produs; actioneaza ca manager, impresar si producator pentru alti
sapte artisti japonezi; organizeaza un targ/festival artistic numit Geisai ect. [13 p. 183].

Teoreticianul si criticul de arta Rosalind E. Krauss semnaleaza ca in conditia postmoderna
ni se cere sa contemplam o mare varietate de posibilitati, in lista care trebuie folosita acum pentru
a contura arta prezentului gasim: video, performance,; body arta; arta conceptuald, foto-realism
in pictura si un hiperrealism asociat in sculptura,; sculptura abstracta monumentala (lucrate din
pamdnt), si pictura abstracta, caracterizatd, acum, nu prin rigoare, ci printr-un eclecticism voit.
Este ca si cum, in ceea ce priveste necesitatea unei liste sau a unui sir de termeni proliferati, se
prefigureaza o imagine a libertatii personale, a mai multor optiuni deschise acum alegerii sau
vointei individuale, in timp ce inainte acestea erau inchise printr-o notiune restrictiva de stil
istoric. [14 p. 196]

Istoricul de artd german Hans Belting considera ca arta moderna si arta veche nu sunt
termeni antagonisti, ci ambele reprezinta niste traditii concrete. El subliniaza cd modernizarea este
intotdeauna vazutd ca sinonimd cu mass-media occidentald si importul acesteia, care nu doar
culturi. Practic, este vorba de un nou colonialism care, din punct de vedere al scenei de artd, nu
permite decat alegerea sd o accepti, sau nu, in timp ce elementele etnice, locale, odata ce respecta
anumite limite, sunt tolerate de occident. Totodata, Belting semnalizeaza ca in conditiile
globalizarii evenimentele culturale se transforma intr-un eveniment media, ca si cum ar fi avut loc
in mass-media sau ar fi fost creat pentru mass-media. Astazi, cultura globala sarbatoreste propria
omnipotenta, gratie mass-media si noilor tehnologii, care inlocuiesc memoria personald cu 0
memorie tehnicd omniprezenta. In mod similar, arta mondiala, fiind libera de barierele lingvistice,
este salutata ca simbol al unei noi unitati mondiale, desi nu ofera decat ingrediente ale unei culturi

media controlata de Occident [15 p. 65-66].
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David Hopkins afirmda ca in contextul schimbarilor sociale si economice ale
postmodernitatii, arta a pierdut sensul general al unui proiect de avangarda, generand un etos
cultural pluralist In care practicile artistice au proliferat fara niciun scop convenit. Acesta continud
ca notiunea de postmodernism a vehiculat in randurile teoreticienilor culturali din SUA 1n anii
1970, ca lhab Hassan (1925-2015), care a aplicat termenul postmodernism unor experimentatori
ca Duchamp si Cage, dar si scriitorilor, cum ar fi Thomas Pynchon [16 p. 197].

O turnura semnificativa, in conturarea termenului, a avut loc in 1979, cand Jean-Francois
Lyotard publica The Postmodern Condition. Insi, pozitia acestuia a fost criticata de filosoful
german Jiirgen Habermas, care crede in continuitatea proiectului iluminist si moralitatea artei.
Totusi, dacd cultura se afld intr-0 faza postmodernd, atunci arta trebuie inevitabil sa fie
simptomatica in acest sens.

Criticul literar american Fredric Jameson a crezut cu sigurantd in aceasta sincronie. Astfel,
in 1984 apare eseul lui Jameson Postmodernismul sau logica culturald a capitalismului tarziu [16
p. 197], in care acesta argumenteaza ca destinul culturii era indisolubil legat de cel al
capitalismului. Conform afirmatiei lui Jameson, productia estetica si productia marfurilor devine
inseparabila. Tehnologii de reproducere (cum ar fi televiziunea) inlocuiesc tehnologiile de
productie. Arta era din ce Tn ce mai mult sponsorizatd de companii comerciale, ceea ce duce la o
noud interdependenta dintre arta si publicitate. Nivelarea sociald a provocat schimbari in valori si
dominarea unui filistinism consumator nediferentiat. Totusi, punctul forta in analiza lui Jameson
a fost cercetarea mentalitatii specifice productiei culturale postmoderniste. Folosind pe Warhol ca
un exemplu timpuriu, el a vorbit despre o amortire emotionala sau diminuarea afectelor ce
caracterizeaza subiectivitatea postmoderni. In timp ce modernismul a invocat frecvent lumea
interioard profunda a artistului ca bastion Tmpotriva unei lumi externe alienante, o noud
profunzime parea sa bantuie arta recenta [14 p. 199]. In acest sens sunt relevante lucririle artistei
americane Cindy Sherman, cum ar fi o secventa de fotografii, 69 Stiluri de film neadaptate, care
au fost produse intre 1977 si 1980, si operele lui Sigmar Polke (1941-2010) exponent al realismului
capitalist german [16 p. 200].

Centre artistice

In secolul al XXI-lea lumea artei contemporane consti intr-o retea supla de subculturi care
se intrepdtrund, fiind tinute laolaltd de aceleasi credintd in valoarea artei. Sunt raspandite pe tot
globul, dar se concentreaza in capitale ale artei precum New York, Londra, Los Angeles si Berlin.
Exista comunitati artistice dinamice si 1n orasele ca Glasgow, Vancouver si Milano [13 p. 10]. Alte
orase numite uneori capitale de arta datoritda marilor festivaluri de arta si productiei artistice

considerabile sunt Beijing, Bruxelles, Hong Kong, Miami, Paris, Roma si Tokyo.
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Fara indoiala, Parisul a ramas preeminent si, dezvoltarea Cubismul a asigurat ca acest
fapt sa ramana asa. Cu toate acestea, ismele de avangarda s-au dezvoltat si in spatiul vorbitor de
limba germanda in centre precum Berlin, Munchen, Dresda si Viena. Un al treilea accent se gasea
in acele centre urbane care au ajuns relativ tarziu la modernizare ca Italia si Rusia, aici in arta
se valorifica ritmurile distinctive ale modernului [9 p. 125].

Chiar daca arta moderna si postmoderna este concentratd in marele centre economice si
politice, efectul de compresie a spatiului si timpului provocat de globalizare sterge contururile
geografice, in timp ce cultura globala de tip occidental se infiltreaza in regiunile periferice creand
mirajul modernismului si progresului [17].

Glosar

Neo-avangarda — se refera la cel de-al doilea val al avangardei, care poate fi definit in
moduri diferite: ca renasterea primei avangarde, ca o forma maturizata a avangardei sau ca ceva
complet distinct de miscarile anterioare. Prima pozitie afirma ca avangarda din primele decenii ale
secolului al XX-lea a fost una de pionierat, in timp ce avangarda de dupa cel de-al doilea razboi
mondial a fost second-hand, o reeditare a primei. Cea de-a doua interpretare sustine ca avangarda
de dupa 1945 a fost o realizare utopica matura a avangardei timpurii, in timp ce a treia acceptiune
vede neo-avangarda ca un set de tendinte specifice si relativ autonome care s-au desfasurat intre
1950 si 1968, creand o imagine complexa a formelor, ideilor si proiectelor estetice moderne [18 p.
26-30].

Arta contemporand — este arta creata recent in sens cronologic, dar si arta de avangarda
ce opereazd cu un limbaj plastic nou, experimental cum ar fi performance, arta conceptuala, arta
electronica. Caracterul contemporan al unei opere de artd poate fi atribuit reiesind din gradul de
contaminare a acesteia cu noile tehnologii. Arta contemporana tinde sa exploreze noi campuri ale
creatie tinand cont de cuceririle civilizatiei noastre, sau care innoieste formele de expresie artistice
existente, impingandu-le dincolo de reflectia mimetica [11 p.10]. Termenul contemporan nu este
atasat de o perioada istoricd, asa cum este arta modernd si postmoderna, ci descrie pur si simplu
arta a momentului nostru. Cu toate acestea, in acest moment, lucrdrile care dateaza din 1970 este
adesea consideratd contemporana, totusi acestea vor fi curand redefinite.

Postmodernitate - etapa civilizatorie marcata prin evolutia societatii capitaliste catre o
economie postindustriala, ciberneticd si digitald; dominanta culturalda hibrida, relativa si

indeterminata a celei de-a doua jumatati a secolului XX.
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Intrebari si Sarcini

1. Realizati un tabel 1n care veti stabili deosebirile dintre arta post-moderna, arta moderna
si/sau arta postmodernd, consultati prealabil Tabelul 3 diferentelor dintre modernism si
postmodernism propus de lhab Hassan [19].

Tabelul 3. Deosebirile dintre arta moderna si postmoderna propus de lhab Hassan

Arta Moderna (MO)

Arta postmoderna (POMO)

Arta MO este expresia culturald a
momentului istoric al modernitatii

Arta POMO este expresia culturald a
momentului istoric al postmodernitatii

Manet, Impresionistii, post-impresionistii,

cubistii, futuristii, dada, suprarealistii,
expresionistii, Bauhaus, orfism, De stijl,
suprematism, Expresionismul abstract

Andy Warhol, pop art, Sol LeWitt,
Lawrence Weiner, arta conceptuald, arta
media, arta performance, body art, arta
video, arta feminista

Negarea valorilor artei academice/clasice

Scepticism, critica modernismului

Cultivarea exprimarii personale
subiective, viziunii individuale

Lucrarile sunt deliberat impersonale,

Caracter revolutionar, original, inovativ

Se utilizeaza procedee mecanice sau
cvasi-mecanice, tehnologii de
multiplicare ect

Detronarea conceptului de arta ca
mimesis

Deconstructia ideilor

Autonomia artei. Arta pentru arta

Arta ca oglinda a societatii

Sursa: https://en.wikipedia.org/wiki/lhab_Hassan [19]

Arta careflectare a istoriei: cum directioneaza evenimentele sau schimbadrile istorice cursul
artei la inceputul secolului XX, dupa 1945 si dupa 1970?

Lectura recomandata:
BAUDELAIRE, C. Curiozitati estetice. Pictorul vietii moderne. Bucuresti: Meridiane,

Ce reguh si cerlnte proprii artei academlce au fost neglij ate/lncalcate in aceste lucrarl‘?

1. Modern. In:

1971, pp. 182-196.

BRETTELL, R.R. Modern art. 1851-1929. New York: Oxford University Press, 1999,

pp. 1-47.

GOMBRICH, E. Istoria artei. Bucuresti: Art, 2016, pp. 611-618 (identificati factorii
dominanti ai modernitatii care alimenteaza frenezia noului).

Claude Monet, Pranzul 1873-76

Maurice Vlaminck, Bougival, 190

Hannah Hoch,
Die Susse, 1926

Sursa: BRETTELL, R.R. Modern art. 1851-1929. New York: Oxford University Press, 1999 [4]

Referinte bibliografice

The Free

https://www.thefreedictionary.com/modern

17

Dictionary [online]

[accesat 01 aug. 2020]. Disponibil:



https://en.wikipedia.org/wiki/Ihab_Hassan
https://www.thefreedictionary.com/modern

2. MATTICK, P. Art In Its Time: Theories and Practices of Modern Aesthetics. New York:
Routledge, 2003. ISBN 13: 9780415239219

3. MARX, K., ENGELS, F. Manifestul Partidului Comunist. Bucuresti: Editura Politica, 1962

4. BRETTELL, R.R. Modern art. 1851-1929. New York: Oxford University Press, 1999. ISBN 978-
0-19-284220-6.

5. IRISH MUSEUM OF MODERN ART and AUTHORS. WHAT IS-Modern and Contemporary
Art? Dublin: IMMA, 2009. ISBN 978-1-907020-22-3.

6. GABLIK, S. 4 esuat modernismul? Bucuresti. Curtea veche, 2008. ISBN 978-973-669-620-6.

7. SENNETT, R. The Corrosion of Character. 1st ed. New York: Norton, 1998. ISBN 0-393-31987-
3.

8. DAVIES, P., FOX HOFRICHTER, F., JACOBS, J. Janson's Basic History of Western Art. The
9th edition. London: Pearson Education, 2013. ISBN 13: 9780205242634.

9. HARRISON, Ch; WOOD, P. (eds.), Art in Theory, 1900-1990, An Anthology of Changing ldeas.
Oxford: Blackwell Publishers Ltd, 1999. ISBN-13: 978-0631165750.

10. THOMPSON, K. Modernity and Postmodernity — A Summary. (online) ReviseSociology July 15,
2016 https://revisesociology.com/2016/07/15/modernity-and-postmodernity-a-summary/

11. MILLET, C. Arta contemporana. Bucuresti. Vellant, 2017. ISBN 978-606-9800-13-3.

12. COHEN, D. Inside Damien Hirst's factory. In; EVENING STANDARD [online] 30 august 2007
[accesat 01 aug. 2020]. Disponibil: https://www.standard.co.uk/go/london/exhibitions/inside-
damien-hirsts-factory-6609579.html

13. THORNTON, S. Sapte zile in lumea artei. Bucuresti: Pandora Publishing, 2018. ISBN 978-606-
978-093-0.

14. KRAUSS, R. E. The Originality of the Avant-Garde and Other Modernist Myths. Cambridge,
Massachusetts: The MIT Press, 1985. ISBN-13: 978-0-262-11093-8.

15. BELTING, H. Art History After Modernism. Chicago: The University of Chicago Press, 2003,
ISBN-13: 978-0226041858

16. HOPKINS, D. After Modern Art 1945-2000. Oxford: Oxford University Press, 2000. ISBN-13:
978-0192842343.

17. HARVEY, D. The Condition of Postmodernity. Cambridge&Oxford: Basil Blackwell Ltd, 1992.
ISBN 0-631-16292-5.

18. DJURIC, D., SUVAKOVIC, M. Impossible Histories: Historic Avant-Gardes, Neo-Avant-Gardes,
and Post-Avant-Gardes in Yugoslavia, 1918-1991. Massachusetts: MIT Press, 2003. ISBN:
9780262042161.

19. Ihab Hasan. In: Wikipedia, the free encyclopedia [online] 25 April 2020. [accesat 25 iun. 2020].
Dissponibil: https://en.wikipedia.org/wiki/lhab_Hassan

20. BAUDELAIRE, C. Curiozitdati estetice. Pictorul vietii moderne. Bucuresti: Meridiane, 1971.

21. GOMBRICH, E. Istoria artei. Bucuresti: Art, 2016. ISBN 978-606-710-329-8.

Il. ARTA SI ARTIST N MODERNITATE -
IDENTITATE, TIPOLIGII SI MENIRE
Planul temei Termeni si notiuni
e Redefinirea conceptului de arta e Concept deschis
e Rolul artei in modernitate e Artefact
e Rolul artistului in cadrul modernitatii e Artist revolutionar
e Tipologii artistice in cadrul regimurilor | | e  Artist boem

totalitare

De-a lungul secolului al XX-lea, filosofia artei a incercat sa defineasca arta. Probabil ca

unul dintre motivele pentru care filozofii occidentali au fost preocupati de definirea artei in secolul
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trecut este ca in aceastd perioada ne-am confruntat cu o multime impresionanta de opere de artd a
caror varietate este fard precedent. Aceasta se datoreaza faptului ca de la Romantism incoace,
miscarile de avangarda au contestat iTn mod constant ideile si practicile artistice conventionale [1
p. 206]. Intr-un experiment imaginativ, daca am fi adunat un grup de iubitori de arta, la mijlocul
secolului al XVIll-lea, si i-am fi rugat sa realizeze o selectie de obiecte aflate in fata lor - tablouri,
lopeti, poezii, facturi, pisoare, sculpturi, scaune, vitrine cu animale moarte in formaldehida — ei ar
fi fost in stare sa cada de acord, intr-o masura surprinzatoare, despre care obiecte erau arta si care
nu. Einu ar fi avut nevoie de o definitie care sd i ghideze, deoarece detineau o intelegere comuna
a artei pe care se puteau baza pentru a da judecati coerente si convergente despre ceea ce a fost, si
nu a fost arta [1 p. 207].

STUDIU DE CAZ

In 1926, Brancusi creaza sculptura Pdsdrea in spatiu (acum in colectia Muzeului de Arta
din Seattle) pentru expozitia personala de la Paris si New York la Galeria Brummer (curata
de marele sau prieten si avocat Marcel Duchamp). Desi conform legii operele de arta, inclusiv
sculpturile, intrd in SUA fara taxe de import, in cazul Pasarii in spatiu, oficialii au refuzat sa
o lase sa intre ca artd. Pentru a se califica drept sculptura, lucrarile trebuiau sa fie 0
reproducere prin modelare, cioplire sau turnare, a formelor recognoscibile, adica mimetica.
Deoarece Pasarea in spatiu nu arata deloc ca o pasare, oficialii au clasificat-0 ca obiect utilitar
(la rubrica ,,ustensile de bucatarie si rechizite de spital”) si au perceput o taxa echivalenta cu
40% din valoarea lucrdrii. Uluit si exasperat de aceasta evaluare, Brancusi a lansat o plangere
in instanta de judecata 1n apararea Pasarii in spatiu.

Sursa: CLEARY, M. K. ,, But Is It Art?” Constantin Brancusi vs. the United States [2].

Identificarea artei a devenit o problema presantd; nu se mai putea presupune cd exista o
intelegere culturald tacita sau implicita la indeména, intrucat arta de avangarda a fost conceputa
pentru a problematiza orice premisa conventionala. In acest cadru unii cercetitori, precum Morris
Weitz (1916-1981), au sustinut ca arta este un concept deschis, imposibil de definit [1 p. 210], iar
altii au incercat sd formuleze definitii, deseori trezind controverse. De pilda, definitia artei
formulatd de Teoria institutionala a artei, sustinutd de George Dickie, sustine ca: x este o opera
de arti in sensul clasificatorului daci si numai daci: 1) X este un artefact! si 2) asupra ciruia cineva
actioneaza in numele unei institutii (lumea artei) conferindu-i statutul de candidat la apreciere.
Confirmarea statutului aici este o procedura. De aceea, teoriile institutionale ale artei sunt numite
teorii procedurale [1 p. 227]. Aici, este important sa retineti ca artistul, curatorul, criticul sau
dealerul nu confera artefactului statutul de opera de arta. Statutul pe care il confera artefactul este
acela de candidat la apreciere. De asemenea, a prezenta ceva ca un candidat la apreciere nu

garanteaza cd va fi apreciat de cineva. Artefactul este pur si simplu nominalizat pentru atentie

! Artefact - un produs al muncii umane, care este accesibild publicului. Sursa: CARROLL, N. Philosophy of Art: A
Contemporary Introduction. London & New York: Routledge, 2002, p. 227.

19



apreciativa. De exemplu, recent, istoricul de arta Mia Fineman a incercat sa valorifice picturile
elefantilor, dar acesta este un caz exceptional [1 p. 229].

Bunaoar4, artistul Marcel Duchamp, in virtutea cunostintelor, intelegerii si experientei sale,
avea autoritatea de a conferi statutul de candidat la apreciere unui ready-made — pisoar rasturnat
pe care l-a intitulat Fdntdna. Un instalator care citea recenziile Fantdnii, pe de alta parte, nu a
putut sa apara la galerie a doua zi si sa-si prezinte propriile accesorii pentru baie ca opere de arta.
De ce nu? Pentru ca nu este imputernicit sa actioneze in numele /umii de arta. Este acest elitism
pur? Nu, deoarece instalatorul nu stie nimic despre arta; el nu si-a prezentat accesoriile sanitare pe
baza vreunei intelegeri a teoriei artei si a istoriei artei, in timp ce Duchamp o face. Aceeasi idee
prezinta comentariile Iui Arthur Danto (1924-2013) pe marginea lucrarii Brillo Box (1964) de
Andy Warhol care se califica ca artd, deoarece are un public care il percepe prin prisma unor teorii
ale artei.

Teoria institutionala a artei este adesea criticata pentru cd este antidemocratica. Dar acest
lucru este intr-adevar nedrept. Democratia nu solicitad ca toti oamenii sa fie imputerniciti sa faca
orice, doar nu oricine poate merge intr-un spital sa efectueze o interventie chirurgicala cerebrala
complexa, ci doar profesionistii certificati si calificati. In mod similar, nu oricine poate actiona in

numele lumii de arta [1 p. 230].

DISCUTIE GHIDATA:

Ce a fiacut ca cutiile Brillo de Warhol sa fie acceptabile ca arta in 1964?

Ce s-ar fi gandit pictorul neoclasic Jacques-Louis David despre opera lui Warhol?
Cum ar reactiona Leonardo da Vinci, Fidias sau un om preistoric?

Casutele Brillo reprezinta un fel de progres istoric al artei?

Istoria artei se indrepta intr-o directie discernibila ce prezinta un progres liniar?

Ce ism este mai bun decat alte isme?

Discutii despre pluralism, lipsa adevarului absolut, celebrarea diversitatii (Michel Foucault)

Criticul de artd Suzi Gablik sustine ca arta moderna este marcata de 2 paradigme distincte
cu privire la sensul si scopul artei. Prima directie este cea formalista, ea are ca lozinca sloganul
arta pentru arta si pretinde autosuficienta artei, explorand subiectivismul. Exponentii acestei
paradigme sfidand beneficiul social si orice formd de importantd morala, se concentreaza asupra
formei estetice: elemente vizuale si compozitie. Arta este valorificata doar pentru calitatile sale
estetice si plastice - modul in care aratd este mai important decat subiectul sau contextul; se
indeparteaza totul - istorie, moralitate etc. - pentru ca privitorul sa poatd comunica cu universul
insolit al operei de arta. Cea de-a doua directie — contextuala are ca lozinca sloganul arta pentru
societate, se cauta intelegerea expresiei artistice in context. Opera de artd abordeaza problemele

sociale, incercand sa solutioneze si sa ofere o izbavire prin intermediul artei. Tot ceea ce inconjoara
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sau se referd la opera de artd este relevant pentru intelegerea lumii. Aceste perceptii duale s-au
iscat ca urmare a dezvoltarii stiintei si tehnologiei, a procesului de rationalizare si secularizare.

Justificand pozitia sa critica, Suzi Gablik, evoca situatia epocii pre-moderne, cand arta si
artistii au fost inspirati intotdeauna de o misiune sociala cvasireligioasa si morala n egald masura,
iar arta a fost foarte integrata in ordinea sociala si cea spirituala [3 p. 10-28].

SARCINI
Oferiti cate un exemplu pentru fiecare paradigma, clasificind stilurile artei moderne
Formalism — arta pentru arta: cubism, orfism, raionism, purism, minimalism ...
Contextual — arta pentru societate: constructivism, Bauhaus, arta conceptuald ...

Antropologul francez Claude Lévi-Strauss (1908-2009) sustine ca arta are diverse scopuri,
rationamente pentru care a fost creata. Dupa gradul de constientizare aceste pot fi motivate si non-
motivate. Obiectivele ale artei care nu sunt justificate rational sunt cele integrate in natura umana,
in insasi esenta ei. In acest sens, arta, ca act creativ, este inerent3 firii umane (adica, nici o alta
specie nu creeaza artd) si, prin urmare, este dincolo de utilitate. Printre rolurile non-motivate
mentiondm: 1) instinctul uman de baza pentru armonie, echilibru si ritm; 2) experienta misterului
- raportul dintre sinele si univers; 3) expresia imaginatiei - prin o serie de forme, simboluri si idei
cu semnificatii maleabile; 4) functii ritualice si simbolice s.a.. Spere deosebire de rolul non-motivat
functiile motivate ale artei au un caracter intentionat si constientizat, printre acestea putem numi:
1) comunicare; 2) cunoastere; 3) continut politic; 4) lupta pentru cauze sociale; 5) agrement 6)
functia terapeutica s.a.. [4]

Abordand rolul cognitiv al artei urmeaza sa operam cu afirmatiile lui Platon (427 — 347
i.en.), care considera arta ca o forma inferioard a cunoasterii, sau chiar o iluzie a cunoasterii. In
Republica, el descrie pictorul ca un creator de aparente, afirmand ca ceea ce el creeaza nu este
adevarat, Ci este 0 aparenta a existentei, mai degraba decat o existenta reald [5].

Pentru Aristotel (384 - 322 1.e.n.) arta este o forma de imitare, o lectie de viata si, ca atare,
are o mare valoare sociala si general umana. Caracterul evocativ si cathartic [6 p. 126] al operei
de artd ajuta privitorul sd se identifice si sa empatizeze fiintele umane si situatiile umane
reprezentate, simtind ceea ce au simtit eroii si invatand din experienta lor (in special tragedia).

DISCUTIE GHIDATA

Cum coreleaza gandirea filosofilor antici cu conditia artei moderne? (Socrate, Platon,
Aristotel si Plotin).
Cum a evoluat conceptul de mimesis? in cadrul artei moderne?

Cum apreciati raportul dintre Color field (Scoala din New York) si afirmatia lui Platon?

2 Mimesis - concept estetic conform cdruia arta este imitarea realului. Formulat de Platon si Aristotel, a fost adoptat
ca un principiu fundamental al esteticii europene pentru a defini realismul, inteles ca transfigurare artisticé a ceea ce
este semnificativ in realitate. Sursa: https://dexonline.ro/definitie/mimesis
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Sustinem expresia simpla a gandirii complexe. suntem pentru formele mari, deoarece ele au
impactul neechivocului. Dorim sa reafirmam planeitatea picturii. Ne pronuntam pentru formele
plate, deoarece acestea distrug iluzia si dezvaluie adevarul.(...). Nu exista altceva mai bun decat
o pictura buna despre nimic. Rothko si Adolph Gottlieb declaratia din ziarul New York Times
(13 iunie 1943)

Arta ca mijloc de comunicare

Lev Tolstoi afirma ca in timp ce prin intermediul cuvintelor un individ transmite gandurile
sale catre un altul, la fel, prin intermediul artei, creatorul transmite sentimentele si emotiile sale
spectatorului. Dupa Tolstoi actul de transmitere este format din trei elemente fundamentale: un
continut care trebuie transmis, un mediu sau un canal prin care continutul este transmis si un
destinatar, un receptor al continutului transmis. Mai mult decat atat, Tolstoi subliniaza ca pentru a
exprima un sentiment trait in trecut, in primul rand trebuie retrait in Sinea artistului, dupa care prin
intermediul miscarilor, liniilor, culorilor, sunetelor sau formelor exprimate prin cuvinte, acel
sentiment este transmis pentru ca altii sa il poata percepe si trdi in acelasi mod, iar tot acest proces
poartd numele de arta. Astfel, se distinge experienta estetica de experienta artisticd. Experienta
estetica este limitata strict la explorarea liniilor, culorilor, formelor si texturilor care sunt privite
de Tolstoi ca simple instrumente pentru o experienta senzoriald, emotionala mai ampla [7 p. 47-

54].

DISCUTIE GHIDATA:

Sunteti de acord sau nu cu afirmatia lui Tolstoi? Daca consimtiti, oferiti exemple din arta

moderna care ar sustine aceasta idee

o Artistii trebuie sa fi trait emotiile pe care le confera operele lor?

e Un semn indiscutabil care distinge arta adeviratd de fals, este infectiozitatea artei. In plus,
0 lucrare de artd este mai mult sau mai putin infectioasa, in functie de trei conditii:
particularitatea sa, claritatea si sinceritatea artistului, toate acestea au legatura cu modul in
care un sentiment este transmis.

Dupa parerea voastra care este rolul artei in societatea contemporana?

Caracterul detasat si impersonal al artei postmoderne ar putea sa contravina ideilor lui
Tolstoi despre arta, sau nu?
Rolul artistului in cadrul modernitatii

Istoricul de artd Henry M. Sayre distinge 4 roluri fundamentale ale artistului. Acesta sustine
ca artistii fie ca aleg un singur rol fie ca asuma roluri multiple: 1) ne ajuta sa vedem lumea in
moduri noi si inovatoare; 2) creeaza o inregistrare vizuala a oamenilor, locurilor, timpului si
activitatilor distincte; 3) creeaza obiecte si structuri functionale mai placute oferindu-le frumusete
si sens; si 4) artistul Tmbraca in forme vizibile elementele imateriale ca idei si sentimente [8 p. 4-
11]. Totusi, rolul artistului a suferit transformari de-a lungul istoriei, fiind marcat in modernitate
de factori sociali, politici, culturali, tehnologici s.a.. Ca urmare, in functie de rolul jucat in
societatea moderna distingem céteva tipuri de artisti:

1. Artist revolutionar:
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In arta pre-moderni, temele abordate de artisti erau controlate de oameni sau organizatii
care doreau sa-si mentina status quo-ul. Odata ce arta a dobandit independenta, fiind considerata
un produs al gandirii si cercetdrii independente, a fost deschisa calea pentru artistul revolutionar,
care a constientizat faptul ca poate juca un rol activ, istoric in modelarea societatii. Deosebim 3
tipuri de artisti revolutionari:

1) revolutionari directi sau uneori numiti propagandisti, deoarece ilustreaza literal dogma
revolutionard, sunt artisti care Incearca sa faca schimbari fundamentale prin atac direct al
persoanelor, situatiei juridice si institutiilor sociale care sustin status quo-ul. In aceasti
categorie se incadreaza Kathe Kollwitz, muralistul mexican Diego Rivera, constructivistii
rusi, dar si artistii angajati din lagarul socialist sau nazist;

2) revolutionari indirecti — acesti artisti nu ofera o schema pentru schimbari politice sau
sociale, dar acestia prezintd atat de revoltator, infiorator si provocator conditiile sociale
incat fi face pe spectatori s simtd ci nu mai pot si sustina ordinea sociald existenta. In
aceste sens este exemplificativa creatia lui Honoré Daumier (1808-1879), Illya Repin
(1844-1930), Edvard Munch (1863-1944) si Otto Dix (1891-1969);

3) revolutionari ai limbajului plastic — artisti care introduc inovatii de ordin vizual, fard a
aborda probleme politice sau sociale. Criticii de arta sustin ca schimbarile fundamentale
ale reprezentdrii vizuale au efecte profund tulburdtoare si, prin urmare, revolutionare
asupra societatii. Se poate sustine, de asemenea, ca, daca forma si continutul sunt
inseparabile, atunci schimbarile de forma artisticd semnaleaza schimbarile din societatea
in ansamblu. Printre artisti revolutionari ai limbajului plastic putem mentiona artisti
precum: Edouard Manet (1832-1883), Georges Seurat (1859-1891), Paul Cézanne (1839-
1906), Pablo Picasso (1881-1973), Vasili Kandinski (1866-1944), Vladimir Tatlin (1885-
1953), Kazimir Malevici (1879-1935), Marcel Duchamp (1887-1968), Kurt Schwitters
(1887-1948), Walter Gropius (1883-1969), Ludwig Mies van der Rohe (1886-1969),
Jackson Pollock (1912-1956), Andy Warhol (1928-1987) s.a..

2. Artistul boem:

Cei mai multi oameni fac legdturi intre boemi, hipi si cei care cautd un stil alternativ de
viatd. De asemenea, ei banuiesc - pe bund dreptate - cd unii artisti petrec mai mult timp
perfectionandu-si stilul de viata decat ocupandu-se de realizarile artistice. Multi sunt atrasi de stilul
de viata artistic, non conformist - inclusiv rebeli asortati si impostori. Aici exista toleranta, libertate
si camaraderie. Multe dintre personalitdtile majore ale Artei Moderne au fost devotati spiritului
boem - cel putin, au inceput ca boemi.

Artistii boemi Incearca sda exploateze principalele descoperiri ale romanticilor: 1)

importanta centrald a vietii interioare a artistului (€xpresie individuald); 2) emotiile sunt adevarul
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suprem (atat in artist, cat si in privitor); 3) semnificatia intuitiei in creativitatea artistica, sensul
secret al actelor irationale, inseparabilitatea artei si a vietii. Acestea sunt principii in jurul carora
artistul boem incearca sd construiasca o existentd personald si artistica. Viata lor este un protest
personal impotriva ordinii sociale si a institutiei culturale. Un alt factor este: drogurile, alcoolul,
sexualitatea, boala, sinuciderea, moartea precoce. Autodistrugerea pare a fi o tema importanta:
artistul trebuie sa sufere. Cei care au supravietuit boemismului au recunoscut-o ca o faza adecvata
studentului [9].

Tipologii artistice in cadrul regimurilor totalitare

in cadrul regimurilor totalitare din secolul XX, s-a produs politizarea artei, aceasta
devenind un instrument de propaganda servil ideologiei de orientare nazistd, comunistd Sau
socialisti. In asemenea conditii, arta ostild puterii, care nu corespunde principiilor estetice si
ideologice oficiale intra in dizgratie. In anii 1930 regimului nazist a etichetat ismele artei moderne
cu termenul arta degenerata, persecutand artistii si confiscand operele impresioniste, foviste,
expresioniste, dadaiste, cubiste si suprarealiste din colectiile muzeale; a fost marginalizata si
Scoala Bauhaus, activitatea careia a fost etichetata drept cultural bolsevista. Un cliseu ideologic
asemanator a aparut in epoca stalinista, conform acestuia toata arta moderna, care distoneaza cu
practicile realismului socialist a fost numita, in sens peiorativ, arta formalistd burghezd. In epoca
lui Mao (1893 — 1976) arta chineza adoptd modelele artistice sovietice pe larg implementand
realismul socialist si romanticismul revolutionar.

In asemenea circumstante guvernarea se foloseste activ de artistii plastici ca de niste agenti
sau producatori de bunuri culturale, utile In socializarea noului proiect politic total. Partidele
politice devin unicele centre de elaborare si administrare a puterii simbolice, a noului program
social, artistilor nu le mai revine decét rolul mecanic de curea de transmisie, ei trebuie sa admitd o
definitie a valorilor la elaborarea carora nu au participat [10 p. 28].

Cum remarcd poetul polonez Czeslaw Milosz artistii, intelectualii nu aveau in fata lor decat
regimurile totalitariste modeleaza trei categorii diferite: conformisti, falsi conformisti (sau falsi
nonconformisti) si nonconformisti, iar raportul la baremul politic determina artisti angajati, neutri
si opozanti [10 p. 91]. Conformistii/angajatii sunt reprezentati de artistii care continua sa accepte
de o maniera obedientd iconografia oficiala. Falsii conformisti ar fi reprezentati de artisti care
incearca sa joace rolul de mediatori intre cele doua tabere, platind puterii tributul strict necesar de
opere cu subiect comandat. Ei profeseaza, in acelasi timp, o artd autonoma, de cercetare vizuala
in sine, straduindu-se sd pastreze un nivel artistic elevat si in arta de comanda, si in arta privata.

Acesti artisti prefera compromisul si confortul, evitand confruntari deschise.
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Nonconformistii/opozantii sunt artistii care refuza constant, uneori in intregime, orice
forma de angajare politica si orice dimensiune sociald impusa a artei lor. Acesti artisti, tineri in
majoritatea cazurilor, se retrag in ateliere in Incercarea de a restaura specialitatea atat de grav
prejudiciatd a domeniului lor de actiune. Nonconformistii au curajul unei existente mai mult sau
mai putin boeme [10 p. 92]. Amintim ca arta si respectiv artistii pot contribui atat la constructia,

cat si la deconspirarea unui anumit cadru ideologic (vezi tema 4).

Intrebari si Sarcini

1. Reiesind din afirmatia lui Tolstoi comentati lucrarile de mai jos

Marcel Duchamp, Fantana, 1917 Janine Antoni, Ingrijire iubitoare, 1992
Sursa: GROVIER, K. Art since 1989. London: Thames & Hudson, 2015

2. Oferiti cateva exemple pentru fiecare tip de artist indicat mai sus.
artisti revolutionari (directi si indirecti) si artisti boemi;
artisti conformisti, falsi conformisti si nonconformisti.

3. Lecturati eseul lui Arthur Danto The Artworld (1964) si eseul The end of art. Analizati
comentariile pe seama subiectului expuse in articolul publicat de Hiperallergic — An
Hllustrated Guide to Arthur Danto’s “The End of  Art”
https://hyperallergic.com/191329/an-illustrated-guide-to-arthur-dantos-the-end-of-art/
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I11. LUMEA ARTEI MODERNE SI CONTEMPORANE - ACTORI SI ROLURI

Planul temei Termeni si notiuni
e [umea artei moderne si contemporane e Lumea artei
e FEvolutia criticii de artd & rolul criticului e C(ritica de arta
de arta e Salon
e De la Salon la Galerii e Curator
e Rolul curatorului de arta e Artdealer
e Dealerii de arta e  Muzeu de arta moderna

Lumea artei cuprinde toti cei implicati in producerea, punerea in functiune, prezentarea,
conservarea, promovarea, cronicizarea, criticarea si vanzarea operelor de arta plastica. Howard S.
Becker o descrie drept reteaua de oameni a caror activitate de cooperare, organizatd prin
cunoasterea comund a mijloacelor conventionale de a face lucruri, produce obiecte de arta prin
care lumea artei este remarcatd. Actorii din lumea artei tind sa joace unul dintre cele sase roluri
distincte: artist, critic, curator, dealer, colectionar sau dealeri-colectionari [1 p. 10]. Acestora li
se adauga institutiile culturale, care de obicei au 0 putere autoritara, astfel sunt muzeele si galerii
de artd, scolile, universitatile si academiile de arta, asociatiile sau uniunile artistilor plastici, reviste
de arta, s.a.. O parte a lumii artei este si piasa de arta (casa de licitatie si targuri de arta).

e Evolutia criticii de artd & rolul criticului de arta
INTREBARI & SARCINI

Ce este critica de artd? incercati si definiti notiunea de criticii de arta.

Savantii romani definesc critica de arta ca o transpunere a artei plastice in arta cuvantului,
in cadrul acestui proces criticul de arta mediaza intre operd si contemporanii sai [2 p. 79].
Critica de arta poate fi definitd ca analiza (discutii), evaluarea si interpretarea unei opere de arta
in contextul estetic al teoriilor despre frumos (critica de arta s-a dezvoltat, la vest, in paralele cu
estetica). Critica de arta incearca sa inteleagd o opera de artd din perspectiva teoretica, sa
fundamenteze rational aprecierea unei opere de artd; din perspectiva teoretica stabileste
semnificatia si valoarea operei in cadrul istoriei artelor.

Cand a aparut critica de arta si dece?

Cea mai timpurie mentiune a termenului critica de arta este atribuita pictorului si scriitorul
englez Jonathan Richardson cel Bitran. Intre 1715 si 1719, Richardson a scris mai multe cirti,
inclusiv Eseul despre teoria picturii si Eseul despre arta criticii. In eseul din urma el a stabilit
7 criterii care definesc succesul unui tablou (originalitate, compozitie, desen, colorare, manuire,
expresie, gratie si maretie); prin atribuirea unui punctaj intre 0 si 18 din fiecare categorie, el a
afirmat ca este capabil sa evalueze aspectul si valoarea oricérei reprezentari [3 p. 24-25]. Totusi
sistemul lui Richardson nu include discutii despre arta contemporana, ceea ce face ca polemicile
din cadrul expozitiilor publice regulate din Londra si Paris sa devina punctul de pornire pentru
critica de arta [3 p. 25 27].
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In perioada pre-moderna, o lucrare de artd avea nevoie, in principal, sa placa si sa satisfaca
gusturile regilor si a clerului pentru a dobandi validare; artisti in mare parte (dar nu intotdeauna)
cautau sa ghiceasca gusturile acestora si a altor patroni puternici, ale caror opinii au fost singurele
care conteaza [4 p. 31]. In mod evident, critica de arta poate fi inclusi printre efectele secundare
ale schimbarilor politice marete si s-a ndscut atunci cand standardele de masura existente au fost
puse la indoiala, unul cate unul - un proces de dezmembrare treptata, probabil, incad in derulare.
Fara aprecierea regelui, aristocratiei sau a cardinalului, cine ar putea pronunta dacd acest nou
tablou de Boucher sau David este bun sau rau? Apare criticul de artd, al carui rol timpuriu auto-
proclamat a fost acela de:

e A oferi 0 busola pentru navigarea in apele artistice necunoscute;,
¢ A furniza opinii competente si noi criterii de judecata;
e A apara cu vehementa artistii lucrarile carora i insufla incredere.

Criticii de arta in incercarea lor de a aprecia si a judecata operele de arta dupa un sistem de
valori prestabilit de multe ori au esuat in strdduinta lor de intelege lucrarile, care astazi sunt unanim
recunoscute ca fiind remarcabile. Astfel, unii critici au jucat un rol pozitiv, iar altii unul negativ.

STUDIU DE CAZ

Oferiti exemple din istoria artei moderne cand criticii de artd au avut o atitudine
sceptica si peiorativa fata de opere recunoscute astazi ca celebre.

Louis Leroy cu miscarea Impresionism sau Louis Vauxcelles si fovismul

O miscare pe care o consider periculoasa (in ciuda simpatiei pe care o am pentru faptasii
sai) prinde contur intre un mic grup de tineri. S-a infiintat o capela, care au oficiat doi preoti
inraitda. DI Derain si Matisse, cdteva zeci de catehumeni nevinovati si-au primit botezul. Dogma
lor prezinta un schematism zbuciumat care proscrie modelarea si volumele in numele oarecarei
abstractii picturale. Aceasta noua religie cu greu ma atrage. Nu cred in aceasta Renastere ...
M. Matisse, fauve-sef; M. Derain, deputat fauve; MM. Othon Friesz si Dufy, fauves prezenfi ...
si M. Delaunay (un copil de paisprezece ani al lui M. Metzinger ...), favist infantil. (Vauxcelles,
Gil Blas, 20 martie 1907).

Exemplificati cazuri in istoria artei moderne cind operele astizi celebre au fost
recunoscute de catre criticii de arta ai timpul lor.
Roger Fry cu miscarea postimpresionista sau Lawrence Alloway cu Pop Art-ul.

In prima etapd a evolutiei criticii de artd aprecierea - judecarea operei de arti era
considerata drept o functie cheie a criticii de arta, astazi, insa, este un termen intepator si deranjant.
Intr-un sondaj realizat in randul criticilor de arti din ziarul american in 2002, cei mai multi
profesionisti au considerat judecarea drept cel mai putin important factor in recenzarea artei.
Istoricul de arta James Elkins a scris in legaturd cu aceasta inversare uluitoare ...este ca si cum
fizicienii ar fi declarat ca nu ar mai incerca sa inteleaga universul, ci doar sa-1 aprecieze. Criticii
de artd astazi rareori urca pe terenul inalt moral al unor astfel de iluminati ca Clement Greenberg
(1909-1994), care credeau ca campania sa defensiva a unor curente si artisti moderni de avangarda

27



ar ajuta de fapt sd salveze lumea de efectele dezumanizante ale productiei 1n masa a societdtii de
consum [4 p. 32]. Amintim aici eseurile semnate de Greenberg ca Avant-Garde si Kitsch (1939) si
Pictura de tip american (1955) in care a promovat activitatea expresionistilor abstracti, printre
care Jackson Pollock, Barnett Newman, Clyfford Still, Willem de Kooning si Hans Hofmann. in
anii 1960 Greenberg a ramas o figura influenta pentru o generatie mai tanard de critici, inclusiv
Michael Fried si Rosalind E. Krauss. Totusi, antagonismul lui Greenberg privind teoriile
postmoderniste si miscarile artistice implicate social 1-au discreditat, odata cu aceasta critica de
arta intra in declin.

In anii 60 ai secolului XX, artistul si criticul, jucitori separati pAna acum, s-au SUprapus
in figura unui singur individ - artistului conceptual, care singur isi interpreteaza si comenteaza
operele de arta. Instruiti sa verbalizeze sensul artei lor, acesti artisti au detronat cliseul creatorului
inspirat, dar semi-mut, dependent de critic pentru a furniza cuvinte.

In anii 1960 -1970 noua istorie a artelor asociati deseori cu revista de critica si teorie a
artelor contemporane October din SUA (fondata in 1976), propune ca criticul de artéd/istoricul sa
nu judece arta atat de mult, ci sd examineze conditiile si contextul al acestor judecati. Unul dintre
figurile cheie ale epocii devine Rosalind Krauss critic de arta si teoretician al artei secolului XX,
care a publicat constant din 1965 in Artforum, Art International si Art in America [5].

La inceputul anilor 1980 semnaldm institutionalizarea si profesionalizarea meseriei de
curator [6 p.17], care de rand cu dealerii de arta si colectionarii contribuie la validarea operelor de
arta, diminuand rolul elitist, de altd data, a criticului de arta. Cu toate acestea, noi critici de arta
apar in fiecare sezon, iar vocile consacrate s-au dovedit indispensabile, chemate in mod regulat
pentru a contribui la dezbaterile din industria de artd sau pentru a oferi comentarii asupra lucrarilor
de arta care pot fi vizualizate 1n galerie, muzeu sau stand. Criticul de artd raimane un inteles apreciat
si credibil a carui influenta persista - totusi al carui impact si sfera de influenta, in practica, scade.

De la Salonul de arta la Galerii si Muzee de arta modernd si contemporand

Numele de Salon este dat expozitiei periodice, cu opere ale artistilor in viata, care avea loc
in Franta incepand cu 1667, expozitia a fost finantata de guvernul Francez si Academia regala de
pictura si sculptura (1648-1793). Denumirea de Salon provine de la Salonul Patrat din Palatul
Luvru (Salon Carreé), locul unde se organizau primele expozitii. Din momentul fondarii si pana
1890 Salonul se organiza anual sau bienal, fiind cel mai mare eveniment de artd din lumea
occidentala. Participarea la Salon de Paris a fost esentiala pentru ca orice artist sa obtina succesul
in Franta, expozantii la Salon erau marcati de favoarea regala.

Din start, artistii expozanti la Salon erau membrii ai Academiei sau agreati de aceasta; abia
din 1791, accesul in Salon devine liber, opera fiind supusa aprobarii unui juriu (1748). Membrii

juriului judecau moralitatea lucrarilor si incercau sa sustina traditia marii picturi in fata inmultirii
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subiectelor de gen si a tablourilor de format modest. Numarul tablourilor refuzate de juriu era din
ce in ce mai mare, astfel incat in anul 1863 juriul Salonului a refuzat doua treimi din tablourile
prezentate. Acest fapt a avut o rezonantd, numeroasele cereri au ajuns in vizorul Imparatul
Napoleon al Ill-lea, care dorind sa lase publicul sa judece legitimitatea acestor plangeri, a decis ca
operele de artd care au fost refuzate sa fie afisate intr-0 expozitie alaturata, numita, Salonul
refuzatilor (Salons des Refusés). Criticii si publicul au ridiculizat refuzatii, printre care se gasea
astfel de picturi, acum celebre, precum: Dejunul pe iarba de Edouard Manet si Simfonia in alb, No
1: Fata alba de James McNeill Whistler.

Totusi, atentia criticilor a legitimat avangarda emergenta in pictura. Salons des Refusés au
fost organizat la Paris in 1874, 1875 si 1886, timp in care popularitatea Salonului de la Paris a
scazut, iar in 1890 1n urma unui conflict intern s-a sistat definitiv. Impresionistii, cu sprijinul lui
Paul Durand-Ruel, si-au expus lucrarile cu succes, la Paris, in afara Salonului traditional incepand
din 1874 (1876,1877, 1879, 1880, 1881, 1882 si 1886).

In iulie 1884, ca o reactie impotriva Salonului, a fost fondat Salon des Indépendants
(Salonul independentilor). Asocierea a inceput cu organizarea de expozitii masive la Paris, alegand
sloganul fara juriu si nici recompensd. Pentru urmatoarele trei decenii, expozitiile lor anuale au
stabilit tendintele in arta la inceputul secolului XX, impreuna cu Salonul d'Automne (Salonul de
toamnd), care fondat in anul 1903 a fost perceput la fel ca o reactie impotriva politicilor
conservatoare ale Salonului oficial de la Paris. Salonul de toamna a devenit aproape imediat
spectacolul evolutiilor si inovatiilor in pictura, grafica, sculptura si artele decorative din secolul
XX. Amintim ca la Salonul de toamna din 1905, criticul de artd Louis Vauxcelles a reactionat
vehement la creatia artistilor fovi, numindu-i salbatici in raport cu sculpturile clasice.

Tabelul 1. Principalele manifestari artistice ale epocii moderne

Salonul | Salonul Salonul | Salonul | Salon Salon des | Bienala |Art Basel
din Refuzatilor | indepen- | de des réalités Inter- Targul
Paris dentilor | Toamna | artistes | nouvelles | nationala | inter-
din Paris | frangais de Arta | national
de la | de arta
Venetia
1667- 1863, 1873, | Expozitii | 1903- 1880- 1946- 1895- 1970-
1890 1875, notorii prezent | prezent | prezent prezent prezent
1886. din 1884- Basel,
1921, Elvetia;
activeaza Miami
si in Beach,
prezent Florida,
ect.

Totusi, Salonul oficial fiind o manifestare publica de anvergurda a instituit cutumele

expozitiilor moderne. Din 1673, Salonul da ocazia editarii unui catalog, numit libret, care contine
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explicatiile operelor expuse. Panotarea operelor presupune de asemenea o gandire a expunerii si
dispunerii tablourilor [7 p. 145], persista supraaglomerarea, tablourile acopereau peretii de la
podea la tavan. Aceastd formuld a fost preluatd, initial, de primele muzee de artd ca Muzeul
Britanic (1759) si Luvru (1793). Insi, la mijlocul secolului XIX-ce in urma unor critici directorul
National Galery (1824) Charles Eastlake (1793 — 1865) a decis plasarea izolata a tablourilor si
atarnarea acestora la nivelul ochilor [8].

Practicile Salonului se raspandesc in Europa, notoriu fiind Salonul organizat de Royal
Academy din 1769 in Londra. Saloanele furnizeazi o platforma pentru critica de arta. In secolul
XVIll-ce se remarca impresiile asupra Salonului editate de Denis Diderot, acesta plamadeste
mijloace unei judecdti, aplicand criteriile pe care le gaseste singur: unitate, varietate, contrast,
simetrie, ordonantd, compozitie, caracter, expresie. In secolul XIX-ce se remarcd notele critice
semnate de Charles Baudelaire si John Ruskin.

STUDIU DE CAZ

Charles BAUDELAIRE The Painter of Modern Life, 1863

Salonul refuzatilor 1963 si lucrarea lui Manet Dejunul pe iarbd.
In eseul sau din 1863, Pictorul vietii moderne, poetul Charles Baudelaire a sustinut ¢4, pentru a
reprezenta timpul si spatiul sdu, operele de artd trebuie sa fie infuzate cu ideea modernitatii. El
ii indeamna pe artisti sa picteze in maniera contemporana si sa surprinda ,,toate momentele
trecatoare §i toate sugestiile de eternitate pe care le contine modernitatea”, folosind atat
subiecte urbane moderne, cat si noi interpretari si metode de reprezentare a lumii vizuale.
Aceasta ruptura cu trecutul a fost critici pentru a intelege si a comenta prezentul. In special,
dupd inventarea fotografiei, arta urma sa gaseascd noi modalitati de reprezentare a realitatii.
Artistul care a rispuns acestor provociri a fost pictorul francez Edouard Manet (1832-1883).

Primele galerii de arta deschise — unde publicul puteau intra si circula liber pentru a vedea
si cumpdra opere — apar in Paris la mijlocul secolului XIX-ce. Ele aveau ca sit® privilegiat rue
Laffitte, care devine pentru cativa ani centrul parizian al vanzarilor de arta. Printre primii artisti
care refuza sistemul Salonului, utilizand reteaua de negustori si galerii a fost Gustave Courbet
(1819 -1877) [7 p. 171].

Unul dinte cei mai impunatori actori ai artei moderne, care are functia de legitimizare si
validare a artei moderne este muzeul de arta. Termenul muzeu provine din latinescul museum,
derivat la randul sau din greaca veche, mouseion, semnificind un loc sau un templu dedicat
muzelor, divinitati patronatoare a artelor si literelor. Printre cele mai mari muzee ce gazduiesc
colectii de artd moderna si contemporana putem numi Muzeul de Arta Moderna din New York,
supranumit si MOMA (fondat in 1929) si Centrul National de Arta si Cultura Georges-Pompidou
din Paris (1977), dar si Solomon R. Guggenheim Museum din New York (1937), Muzeul

3sit - Loc geografic considerat din punctul de vedere a uneia sau mai multor activititi (stiintifice) de un anumit tip.
Sursa: https://dexonline.ro/definitie/sit
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Guggenheim din Bilbao (1997), Tate Modern din Londra (2000), MAXXI (Muzeul national de arte
din secolul XXI) din Roma (2010), MAMCO (Muzeul de arta moderna si contemporand) din
Geneva (1994), MOCA (Muzeul de Arta Contemporana) din Los Angeles (1979), MOT (Muzeul
de Arta Contemporand) din Tokyo (1995), Muzeul de arta contemporana din Rivoli (1960),
Muzeul de Arta Contemporana din secolul XXI din Kanazawa, Japonia (2004).

Dealerii de arta reprezintd legatura esentiala dintre artisti si publicul lor, Intre vanzatorii
de artd si colectionari. Cei mai buni dealeri detin un grad de expertiza specializata, care este
similara cu cea a curatorilor si a istoricilor de artd, combinand insa instinctul de Connoisseurship
si cunostintele de istorie a artei cu experientd practicd si o intelegere a pietei obtinute din
imersiunea de zi cu zi in comert [9 p. 5]. In dependenti de sfera de activitate existi urmitoarele
distinctii intre dealeri de arta: 1) dealeri de piata primard — acestia reprezinta opera artistilor in
viatd; 2) dealeri de piata secundarda — se ocupa cu revanzarea operelor de artd in numele
colectionarilor, institutiilor si mosiilor. Adesea acesti dealeri se specializeaza in anumite perioade
sau artisti, dezvoltand un fond considerabil si unic de cunostinte; 3) dealeri publici sau dealeri
privati, acestia fie reprezinta o institutie publica, fie adesea ei satisfac nevoile individuale ale unui
grup select de clienti privati.

Numele lui Paul Durand-Ruel (1831-1922) — domina istoria inceputurilor pietii de arta.
Acesta este unul dintre primii galeristi adevarati, in al carui magazin, in 1867, in rue Laffitte se
vand doar tablouri si stampe, fara a mai miza pe materiale de picturd sau antichitati, dupa moda
zilei. In plus, el este unul din primii care a inteles importanta criticii ca o cautiune necesara tinerilor
artisti — ceea ce il determina in 1869 sa finanteze in secret propriul sau ziar La Revue internationale
de l'art et de la curiosité. Paul Durand-Ruel devine principalul promotor al grupului impresionist
de la care cumpara, expune vinde tablouri si le asigura succesul de critica [7 p. 175].

Catre sfarsitul secolului al XX-lea, lumea artei a devenit tot mai bogata in evenimente, iar
Cantitatea, calitatea si varietatea operelor de artd disponibila la td@rgurile de arta de top, cum ar fi
Art Basel in Basel si Miami, Frise in Londra, TEFAF si Showul ADAA din New York, depaseste
adesea ofertele celor mai mari case de licitatii (Sotheby's, Christie's si Phillips) in vanzarile lor

semestriale [9 p. 29].

intrebiri si Sarcini
1. Studiati cu atentie cataloagele caselor de licitatie Sotheby's, Christie's sau Phillips relevand
genericul expozitiei/titlul, perioada abordata, programul licitatiei, membrii echipei si autorii
catalogului, structura catalogului, stilul de prezentare a artistilor notorii, textul si imaginea, in
baza informatiei acumulate realizati o succinta prezentare a licitatiei.

2. Realizati in echipa un catalog al licitatiei cu genericul Masteranzii AMTAP.
31



3. Examinati cu atentie prezentarile web a expozitiilor organizate de MOMA, Tate, Guggenheim
Bilbao s.a., analizand informatia prezentata: titlul, comunicatul de presa, suportul vizual, in
baza informatiei acumulate realizati o succintd prezentare a 2-3 expozitii relevand cele mai
reusite aspecte.

4. Utilizand platforme web ca https://www.artsteps.com organizati o expozitie de grup online,

elaborand 1n echipa titlul expozitiei, scurta descriere a conceptului expozitiei, artist statement,

titlu si descrierea succinta a lucrarilor de pe simeze.
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IV. TEORIA ARTEI MODERNE

Hiperrealitate
Deconstructivism
Logocentrism

Planul temei Termeni si notiuni
e Teoria social-critica a artelor vizuale e Alienare
Teoria marxista si Scoala din Frankfurt; e ldeologie
e Teorii psihanalitice ale artei e Aura operei
e Teoriile semiologice ale artei e Autonomia artei
e Teorii poststructuraliste ale artelor e Industrie culturala
Jean Baudrillard si Jacques Derrida. e Antimemorialist
e Straniul
e Semn
e Simulacru
[ ]
[ ]
[ ]

Teoria critica a artelor vizuale presupune aplicarea unui cadru de analiza non-artistic la
studiul/analiza operei de arta. Fundamentele si conceptele cheie ale teoriei critice poarta un
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caracter transdisciplinar fondat pe cunoasterea stiintifica formulata in cadrul stiintelor sociale si
umanitare, fiind, in special, inspirata din filosofia materialista marxista (estetica marxistad), dar si
din lucréarile unor ganditori diferiti precum Immanuel Kant (1724-1804), Georg Wilhelm Friedrich
Hegel (1770-1831), Sigmund Freud (1856-1939), Max Weber (1864-1920) si Georg Simmel
(1858-1918).

Teoria critica a fost definita pentru prima datd de Max Horkheimer (1895-1973),
exponentul Scolii de sociologie din Frankfurt, in eseul sau Teoria traditionala si critica (1937).
Max Horkheimer o descrie teoria critica ca o teorie sociald orientata catre critica si schimbarea
societatii Tn ansamblul sau, in contrast cu teoria traditionala orientatd doar spre intelegerea sau
explicarea acesteia. In acest mod, obiectul de cercetare al acestei teorii este analiza critica a
societatii burghezo-capitaliste, adica: descoperirea mecanismelor sale de dominatie si aducerea la
lumina a ideologiilor acestei societati, cu scopul de a ardta o alternativa a unei societati rationale
in care cetatenii sunt capabili de autodeterminare.

Teoria criticd respinge ordinea dati a lumii, privind dincolo de ea. In reflectia asupra artei,
de asemenea, trebuie sa facem distinctia intre o teorie necriticd sau afirmativa si o teorie critica
care respinge arta data si priveste dincolo de ea. Teoria critica a artei nu se limiteaza la receptia si
interpretarea artei de azi, asa cum ea exista acum sub capitalism. Deoarece se va recunoaste ca arta
asa cum este institutionalizata si practicata in prezent este in sensul cel mai profund si inevitabil
arta sub capitalism, arta sub dominatia capitalismului, teoria critica a artei este mai degraba
orientata spre o ruptura clara cu arta pe care capitalismul a adus-o la dominatie [1].

Teoreticienii Scolii de la Frankfurt primii au elaborat intelegerea dialectica a artei. Herbert
Marcuse (1898-1979), Max Horkheimer si Theodor Adorno (1903 -1969) ne-au aratat cum arta
sub capitalism poate fi, in acelasi timp, relativ autonoma si instrumentalizata in sprijinul societatii
existente. Printre cele mai influente scrieri in estetica marxista putem numi cartea Dialectica
lluminismului (1947) scrisd de Theodor Adorno si Max Horkheimer, cartea lui Herbert Marcuse
Om unidimensional (1964), eseul lui Walter Benjamin Opera de artd in epoca reproducerii
mecanice (1935) si eseul filosofului francez neomarxist Louis Althusser (1918-1990) Ideologie si

aparate ideologice de stat (1970).

INTREBARI si SARCINI

in ce context aplicim analizei operei de arti teoria social critica?

Teoria (social) critica asupra interpretarii operei de artd o aplicam atunci cand vorbim despre
transformarea operei de artd in marfa, miturile societatii de consum sau sistemul mai larg al
industriei culturale; o intalnim si in contextul ideologic al artei si critica ideologiei intreprinsa
deopotriva de artisti, si criticii de arta.

Cum pozitioneaza gandirea marxista opera de arta in contextul social?

Potrivit acestui tip de analiza opera de artd este inteleasd ca o productie culturala situate
alaturi de alte forme de activitate sociald. Dupa Marx obiectul de arta, ca orice alt produs,
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creeazd un public artistic apt sa se bucure de frumusete. Astfel, productia produce nu numai un
obiect pentru individ, ci si un individ pentru obiect.

Incontestabil, sursa fundamentala a acestor interpretari teoretice se afld in analiza marxista
a artei [2 p. 27]. A se vedea termenii: clase sociale, proletariatul, clasa dominanta, capital,
productie, alienarea muncitorului (prin deposedarea muncitorului de produsele muncii sale si
alienarea muncitorilor de fiinta lor proprie — devenind ei insisi marfuri de vanzare), fetisismul
marfii (relatiile interumane sunt reificate si inlocuite cu relatii sociale intre obiecte sau produse),
dar si termeni introdusi de teoreticienii Scolii din Frankfurt ca industrie culturala, autonomia artei,
aurd a operei de arta.

Economia la care Karl Marx se refera este una industriald, insa conceptul de munca
alienata va deveni important si in societatea postindustriald de dupa cel de-al doilea razboi
mondial, caracterizata deseori drept o societate a muncii imateriale [2 p. 28], intelectualii si artistii
fiind lucratori cognitivi si afectivi. Astfel, inteleasa ca simplu produs al muncii, opera de arta
devine la randul sdu o modalitate de a investi cunoastere si afecte in anumite configuratii materiale,
vizuale, textuale si sonore, In scopul producerii si reproducerii unor forme de cunoastere si de
experimentare afectiva a lumii. Acest tip de instrumentalizare a cunoasterii scoate arta din sfera
autonoma a experientei estetice si o reinsereaza in sfera utilitara a economiei si profitului [2 p. 29].
Totusi, chiar daca operele de arta fac parte din aceasta structura a fetisismului marfii, ele pot iesi
din aceastd logica, intrucat, in opinia lui Karl Marx, opera de arta, prin caracterul sau lipsit de
utilitate imediata, este in mod original conceputa ca mijloc de comunicare interumana [2 p. 30].

Problema muncii si aliendrii muncii In societatea capitalista a fost reluata in multiple
moduri in arta moderna. Printre exemplele celebre putem numi: Un bar aux Folies-Bergere de
Edouard Manet (1882), Stocher de Nicolai Iarosenko (1878), Spaldtorese de Abrham Arkhipov
(1901), lesirea din mina de Diego Rivera (1923), America de azi de Thomas Hart Benton (1930-
1931), Washong/Tracks/Maintenance de Mierle Laderman Ukeles (1973), Semiotica bucatariei de
Martha Rosler (1975).

Inovatia duchampiana — ready-made — care a rasturnat conceptele clasice potrivit carora
opera de artd iminent poarta amprenta artistului, il elibereaza pe artist de munca manuala. Totusi,
potrivit lui Boris Groys munca artistilor contemporani, in procesul de creare a instalatiilor de arta,
consta in transportarea obiectelor intre spatii artistice si non artistice [3]. Conceptul dadaist a fost
preluat de artistii conceptuali si minimalisti, cristalizindu-se in eradicarea totala a amprentei
artistului. Amintim ca artistul poate fi doar autorul ideii, al conceptului lucrarii, executia propriu
zisa a proiectului fiind un factor secundar, care poate fi realizat de persoane terte sau la fabrica,

dupa proiectul si sau indrumarea artistului. De aici recurge inca o deosebire dintre arta moderna si
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postmodernad, n cea din urma maiestria si profesionalismul artistului nu mai contribuie la valoarea
operei de arta.

Teoria critica de ispiratie marxistd considera ideologia ca principald cauza a robiei prin
faptul ca blocheaza mintile intr-un mod de gandire si ii face sa creada pe cei dominati ca interesele
lor se aliniazi cu cele ale dominantilor. In gandirea marxista ideologia desemneaza falsa constiinta,
sintagma care descrie modul 1n care ideile si, intr-un sens mai larg, reprezentarile distorsioneaza
sistematic realitatea sociald. In viziunea marxista rolul ideologiei este acela de a perpetua si intiri
dominatia claselor superioare asupra celor oprimate, creand iluzii, impiedicandu-i pe cei dominanti
sd vada realitatile de productie drept ceea ce sunt cu adevarat, generand pasivitate si perpetudnd
ignoranta [2 p. 33]. In fapt, ideologia nu prezinta idei false, ci adevaruri care mascheazi anumite
interese. Ideologia produce convingeri care, chiar atunci cand sunt rationalizate si constientizate,
pot continua sd ne determine s actionam intr-un anumit mod [2 p. 37].

Consecintele teoriei marxiste a ideologiei asupra operei de arte sunt imediate. Astfel, putem
analiza opera de arta din perspectiva ideologiei pe care o exemplifica sau pe care o contesta. Cea
mai evidentd aplicatic a acestei teorii o constituie situatia artei cu caracter propagandistic,
cunoscuta indeosebi prin politizarea artei in cadrul regimului nazist si al celui comunist [2 p. 34].

Teoreticienii de la Frankfurt s-au investit in formele modernismului artistic, considerandu-
le drept 0 manifestare a autonomiei artei. Pentru ei si mai ales pentru Theodor Adorno, opera de
artd modernistd a fost o manifestare senzuald a adevarului ca proces social care se indrepta spre
emanciparea omului. Totusi, aceastd practicd a autonomiei artistice se vede amenintata din doud
directii. In primul rand, de la inradicinarea crescanda a rationalititii capitaliste in sfera culturii,
acestui proces Max Horkheimer si Theodor Adorno au dat celebrul nume de industrie a culturii.
in al doilea rand, de la instrumentalizarea politici a partidelor comuniste si a altor puteri consacrate
care pretind ca sunt anti-capitaliste. Pozitia lui Theodor Adorno fata de arta politizata s-a format
in contextul perioadei interbelice: lichidarea avangardelor artistice din URSS sub Stalin si
adoptarea prin decret de partid in 1932 a realismului socialist ca unica forma oficiala si acceptabila
de artd anticapitalista. Arta care se subordoneaza directiei unui partid a fost pentru Theodor Adorno
o tradare a fortei de rezistenta a artei. In viziunea sa arta nu poate sa se instrumentalizeze pe baza
angajamentelor politice, fard a submina autonomia sa si prin aceasta si se anuleze ca arta [1]. In
fine arta socialistd prezenta mai curand o viziune utopica despre societate, cautand sa redea
modelele ideale ale proletarilor in spiritul doctrinei socialiste decat realitatile existente [2 p. 31].

INTREBARI si SARCINI
Sireti un scurt eseu cu genericul politizarea artei — arta in slujba ideologiei examinand
modul in care regimurile totalitare transforma arta si societatea.
Oferiti exemple de arta angajata din cadrul sistemului nazist si comunist.
Ce impact a avut aplicarea metodei realismului socialist asupra artei din RSSM?
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Metoda realismului socialist a fost aplicata in RSSM dupa 1945. Realismul socialist
sovietic este o forma de compromis intre idei estetice marxiste, stilism realist din secolul XIX-
ce (mai ales realismul rus - peredvijniki) si forme de literatura romantica si eroica, de arta
mobilizatoare si agitatorica, practicatad in ajunul revolutiei din 1917 — plus simplificarile si
schematizarile ulterioare cauzate de birocratia de partid.

Devin rarisimo peisajul liric, nudul si natura moarta fiind considerate burgheze si caduce.
Se instituie o noua ierarhie a genurilor artistice cu tematica sociala. Portretul urmeaza sa reflecte
imaginea/chipul omului nou comunist [4 p. 25].

Louis Althusser considera ideologia nu doar un sistem de enunturi si convingeri, ci $i un
sistem social de control si dominatie, materializat prin intermediul aparatelor ideologice de stat.
Acestea, dupa Louis Althusser, includ familia, scoala, religia, sportul, artele, sistemul mass-media,
care reproduc valorile capitaliste si 1i inoculeaza individului moduri de comportament adecvate
acestui sistem. Louis Althusser intelege ideologia ca un element inevitabil in constituirea
subiectivitatii; amintim ca individul este considerat natural, iar subiectul este o constructie sociala,
astfel ideologia transforma indivizii in subiecti [2 p. 39]

De asemenea, urmand ideile lui Louis Althusser, putem considera ca nu doar imaginea
izolata, ci si intregul sistem de mediere a artei — cuprinzand discipline si practici discursive, precum
istoria artelor si muzeologia, dar si sisteme de distributie si expunere artistica, precum galeriile de
artd, muzeele si practicile expozitionale — pot fi privite drept aparate ideologice, menite sa
intareasca dominatia anumitor clase sociale si sa replice valorile lor dominante [2 p. 41].

Walter Benjamin analizeaza relatia dintre imaginea artistica si sfera sociala printr-0 prisma
materialistd, considerand ca transformarile survenite la nivelul mijloacelor de productie, in speta,
la nivelul tehnologiilor de reproducere si reprezentare vizuala, atrag dupd sine transformari ale
perceptiei si modului de existentd al operei de arta. Potrivit lui Walter Benjamin, tehnologiile
reprezentate de fotografie si cinematograf, altereaza decisiv unicitatea obiectului artistic, ceea ce
contribuie la pierderea sau disparitia aurei* asociate operei de art, precum si transformarea valorii
acesteia dintr-o valoare de cult intr-o valoare de expunere [5 p. 112].

Opera de arta anterior tehnologiilor de reproductie detinea statutul de unicitate si localizare
fizica concretd ancorata 1n anturajul geografic, istoric si cultural inedit, ulterior insd imaginea s-a
dislocat si de-localizat, fiind prezenta in mai multe locuri simultan acesta pierde din autenticitate.
Totusi, Walter Benjamin sustine cd odatd ce instantaneele au diminuat autenticitatea operei,
orientandu-se mai curand spre vremelnicie si repetabilitate ele sporesc actualitatea acesteia [2 p.
43]. Walter Benjamin sustine ca odata cu tehnicile media formele de comunicare devin tot mai

obiective si depersonalizate, repetitia unei imagini media sugereazad o afectivitate rece, distanta,

4 Prin conceptul de aurd, Benjamin desemneaza relatia indisolubild pe care o operd de arta o intretine cu istoria si
traditia in calitate de reprezentare unica [nae, p. 43].
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banalizand prin repetitie continutul informatiei, procedeul se aplica frecvent de artistii pop artei [2
p. 48]

Alte concepte cheie al teoriei critice sunt cele de industrie culturala si autonomia artei
introduse de Theodor Adorno in cartea Dialectica iluminismului (1947). Prin industrie culturala
se intelege intreaga sferd a culturii si a mediilor populare care produce marfuri destinate
consumului de masa, in care subiectul receptor este asimilat unui consumator pasiv si apatic.
Placerea oferitad de productiile industriei culturale este una iluzorie si contribuie la exploatarea
maselor prin standardizarea gusturilor si a experientelor. In acest context Adorno ridica problema
autonomiei artei, care este asociata unei raportari negative la industria culturala, fiind intr-o relatie
de opozitie cu aceasta. Theodor Adorno introduce ideea potrivit careia arta autentica se poate
opune placerilor iluzorii oferite de divertismentul cultural, oferind satisfactii superioare celor de
ordin pur senzorial. Astfel, scopul ultim al artei este acela de a rezista tentatiei de a reduce totul la
o valoare de schimb. Deoarece, odatad pierduta autonomia artei, ea este aservita unei ideologii si
astfel nu mai permite criticarea regimului social existent, ci doar consolidarea sa [2 p. 51-53].

Opiniile lui Theodor Adorno au influentat lectura oferita de Benjamin Buchloh artei
conceptuale. Potrivit lui Buchloh, aceasta, desi a incercat sd transforme creatia artistica Intr-un
concept imaterial, luptand impotriva reducerii operei de arta la un obiect supus fetisismului marfii,
a cedat implicit logicii administrative $i muncii cognitive specifice societdtii capitaliste
postindustriale. Pentru Benjamin Buchloh, arta conceptuala de tipul celei analitice practicate de
Joseph Kosuth sau de grupul Art & Language s-a transformat intr-0 estetica a administrarii,
zadarnicind tocmai aspectul sensibil al operei de arta, care marcheaza rezistenta specifica artei in
lupta impotriva reducerii sale la o simpla idee si astfel a manipularii sale de ideologie [2 p. 55].

INTREBARI si SARCINI

Realizati un tabel in care sia se
specifice trasdturile artei autonome |  Pusenfine mesaje politice
(Theodor W. Adorno Commitment, 1962)
si artei angajate (Jean-Paul Sartre, Ce este
literatura?, 1948) reiesind din formularile
autorilor indicati.

Identificati artisti si opere care ar
reflecta idea lui Adorno despre arta

— nu se implica in sfera religioasa

— nu slujeste scopurilor academice

— critica societatea

Arta autonoma

autonomd.

Numiti si analizati fenomenele ce ar
submina autonomia artei — nu urmareste interese economice
contemporane.

Care sunt distinctia dintre arta L | este auto suficients

angajata politic si arta angajata social?
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Teoriile psihanalitice ale artei si reprezentarii vizuale dezvoltata de Sigmund Freud a
influentat decisiv modul in care imaginea artistica a fost gandita ca expresie a psihicului artistului
sau ca un camp de interactiune cu psihicul privitorului. In acest sens, travaliul de simbolizare a
imaginii artistice, precum si efectele de multe ori stranii sau, dimpotriva, fascinante ale imaginii
au gasit multiple explicatii si puncte de contact cu gandirea psihanalitica [2 p. 61].

In mod general abordarea domeniul artelor de psihanalizd poate fi structurati in trei
metode/directii: 1) psihobiografie, in care viata artistului este direct legata de opera sa; 2) psio-
iconografie, in care iconografia unei opere este determinata de conventie si tema si poate fi
analizata psihologic; psio-iconografia poate oferi, de asemenea, perspective asupra operelor de
artd atunci cand viata artistului este bine cunoscutd si poate fi legata de semnificatia imaginii; si
3) originea si natura creativitatii si simbolizarii. Originea $i natura creativitatii si simbolizarii sunt
mai relevante pentru procesul creativ si pot fi abordate fie din punctul de vedere al unui artist
specific, fie prin conventiile predominante in timpul si spatiul concret.

Totusi psihanaliza se intereseazd mai mult de relatia imaginii artistice cu autorul sau decat
de efectele acesteia asupra privitorului.

In viziunea freudiani creatia artistica constituie o forma de sublimare a dorintelor, iar
perceperea si experienta sa esteticd pot constitui la rdndul lor o modalitate de substituire a
obiectelor dorintei si de satisfacere fantezisti a acestor dorinte. Insi la fel de bine, putem interpreta
creatia artisticd si ca pe un camp al desublimarii, al descatusarii energiei pulsionare refulate.

Un instrument util in analiza artei contemporane ca mecanism de reflectie asupra traumei
culturale constituie conceptia freudiana despre memorie, urma, reamintire si trauma. Astfel de
lucrari nu mai sunt privite doar ca reprezentari ale psihicului individual, ci ca spatii si cadre ale
rememorarii colective produse dintre interactiunea dintre autor si public. Multe monumente
memoriale sau comemorative se afla in directe dependenta de aceste concepte. Astfel, putem
considera arta nu doar in relatie cu placerea produsa de frumos, ci si in relatie cu functia sa
terapeuticd, de a confrunta traume colective si a rearticulat memoria disipata a unei anumite
comunitati [2 p. 71].

Travaliul doliului, ca experienta necesara depasirii traumei, a fost exprimata de multe opere
artistice cu rol terapeutic, emblematice in acest sens sunt opere precum Dresden War Triptych
(1932) de Otto Dix (1891-1969), seria Balkan Baroque (1997) a Marinei Abramovié, Aliento
(Respiratie) (1995) realizata de Oscar Mufoz, creatia lui Zdzistaw Beksinski (1929-2005),
picturile lui Anselm Kiefer evocand holocaustul sau performance-urile cu caracter ritualist
realizate de Joseph Beuys (1921-1986), precum si instalatiile sale relationate cu problema asumarii
colective a vinii pentru trecutul nazist in cadrul unei Germanii scindate si devastate de razboi,

dintre care graitoare este instalatia Snow your wound (1977) [2 p. 73], relevanta fiind si instalatia
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lui Ai Weiwei Numele victimelor cutremurului din Provincia Sichuan stabilite de Investigatia
cetatenilor (2008-2011).

SARCINI
Oferiti exemple de opera care ilustreaza conceptia freudiania a traumei culturale.
National September 11 Memorial de Michael Arad, Peter Walker si Davis Brody Bond (2011)
Seminte de floarea soarelui de Ai Weiwei (2010)
Analizati lucrarea sculptoritei Sigalit Landau O my friends, there are no friends
(2011)

Psihanaliza pune in discutie si tendintele antimemorialistice, acestea fiind interpretate ca
mecanisme de autoaparare si reprimare a amintirilor prin intermediul negatiei. Astfel au fost
demolate multe monumente din tari ex-sovietice, sau monumente americane in cadrul miscarii
Black Lives Matter (2020). Aceasta relatie complexa cu memoria a fost abordatd in seria
fotografica Reconstructii realizata de losif Kiraly, in care timpurile diferite se suprapun prin
montaj in interiorul aceluiasi cadru, creand un peisaj al memoriei compus din fragmente si ruine.

Un alt concept psihanalitic deosebit de important pentru estetica si teoria artei il constituie
straniul. Straniul desemneaza sentimentul deopotriva familiar si inconfortabil pe care il pot crea
anumite obiecte care ne par cunoscute, ramanand totodata strdine. Astfel, el starneste deopotriva
atractie si repulsia privitorului. Remarcdm céd imaginarul suprarealist abunda 1n dubluri si obiecte
partiale, in imagini in care regimuri diferite ale realitatii coexista, asa cum se intdmpla intr-un vis
[2 p. 74].

Sistemul categoriilor estetice negative ca urdtul, banalul, macabrul, amorful, comicul si
grotescul este completat de categorii estetice noi ca informul si abjectia. Informul este o categorie
esteticd ce caracterizeaza existenta obiectuald si tensiunile psihice pe care le genereaza si care
desemneaza deopotriva imposibilitatea transformarii sale intr-o forma acceptabild din punct de
vedere social. Informul reprezintd un atribut al materiei ce rezista in mod constitutiv ordonarii,
fiind astfel resimtita de subiect ca eminamente repulsiva. Informul nu este doar un adjectiv cu un
anumit inteles, ci un termen depreciativ, implicand necesitatea de ordin general ca orice sd aiba un
sens. Informul intr-o lecturda freudiand, constituie un intreg strat al vietii psihice refulat de
civilizatie. Efectul informului asupra subiectilor este intotdeauna distructiv. El semnaleaza
transgresiunea normelor sociale, politice si morale, a scarii valorilor impuse de om. Prin
intermediul acestui concept pot fi analizate inscriptiile picturale realizate de Cy Twombly, lucrarile
lui Joseph Beuys, ce contine grosime animald, sau sculpturile postminimale ale Lyndei Benglis,
ce exprima diverse stdri de transformare si agregare a materiei.

Fascinatia pentru trauma, exercitata probabil si sub influenta pandemiilor precum SIDA, a
insotit reaparitia corpului distrus sau dezmembrat, precum si a fluidelor corporale in arta anilor

1990. Un asemenea exemplu il reprezinta lucrarea Fara titlu (Portretul lui Ross in LA) (1991) de
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Félix Gonzalez-Torres (1957-1996), o reprezentare alegorica a partenerului sdu Ross Laycock,
decedat in 1991 in urma contractarii SIDA. Reprezentat sub forma unei gramezi de bomboane a
carei greutate echivaleazd cu cea a persoanei comemorate, corpul uman este astfel expus
fragmentarii si disolutiei (prin invitatia adresatd consumatorilor de a consuma aceastd materie),
dar si redat memoriei colective prin sugestia canibalizarii [2 pp. 88-90].

Conceptul de abjectie explica preocuparea insistenta pentru morbid si dejectiile corpului
uman. Acest termen se referd la sentimentele de oroare , repulsie si vulnerabilitate resimtite de
privitor atunci cand se confruntd cu imagini ale corpului dezmembrat si desfigurat, cu prezenta
cadavrelor sau cu produse corporale, precum sperma, par, vomad sau excremente. Desi aceste
imagini sunt dezagreabile sau ofensatoare ele amintesc prin materialitatea lor bruta caracterul
muritor al fiintei umane. In acest sens sunt semnificative opere semnate de Robert Gober, Kiki
Smith, Cindy Sherman, Louise Bourgeois si performance-uri de Gunter Brus, Otto Muehl, Mike
Kelley si Paul McCarthy.

Mediul social contemporan se presteaza In mod exemplar unei analize si interpretari
semiologice. Aceasta conceptie deplaseaza interesul estetic exclusiv formal al operei de arta spre
mesajul si semnificatia operei de arta; privitorul fiind implicat Intr-un act de contemplare estetica
vizuald, dar si 1n act de interpretare a semnelor, a codurilor si a structurilor de semnificare. Bazele
teoriei semiotice s-au cristalizat in opera savantului elvetian Ferdinand de Saussure (1857-1913)
configurandu-se in orientare teoreticd si metodologica interdisciplinara — structuralism.
Structuralismul s-a manifestat activ in anii *50-"60 fiind popularizat de un val de filozofi si savanti,
precum Lévi-Strauss (1908-2009), Roman Jakobson (1896-1982), Louis Althusser, Algirdas
Greimas (1917-1992) si Jacques Lacan (1901-1981). Teoria structuralistd studiaza structura,
functiile si sistemele de relatii care caracterizeaza obiectele si procesele in stiintele contemporane,
punind in prim plan totalitatea in raport cu individul si sincronicitatea faptelor in raport cu
evolutia. Structuralismul concepe reprezentarea vizuald nu ca pe o reflectie a realitatii existente,

ci ca pe un construct social.

Un rol important in teoria Figura 1. Structura semnului dupa Saussure
SEMN-= semnificantul (obiectul care exista) +
semnificatia (concept cultural sau social).

semn. In opinia lui Ferdinand de
Saussure, semnul este  unitatea
fundamentald a comunicarii lingvistice. semnificantul ' '
In calitate de semn, cuvintele comporta sermmificatia —
o dubld natura: ele detin o parte
materiald (semnificantul) si una ideala,

impalpabild (semnificatia sau intelesul)

structuralistd 1l joacd conceptul de
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(Figura 1). Dupa Ferdinand de Saussure relatia semnelor cu obiectele desemnate este una pur
conventionald, arbitrara [2 p. 99].

in opinia lui Charles Peirce (1839-1914) din perspectiva relatiei semnelor cu realitatea se
disting iconic, indici si simboluri (semnalele). Iconii reprezintd semne vizuale a caror semnificatie
este stabilitd pe baza asemanarii (vizuale) a semnificantului cu referinta pe care semnul o denota.
Indicii constituie o clasd de semne a caror functie este aceea de a indica o directie, o orientare

spatiala sau de a marca prezenta unui anumit obiect in spatiu ori de a prezenta urmele sale.

Figura 2. Joseph Kosuth, Unul si trei scaune, Simbolurile reprezinta o clasa de semne
1965 a caror semnificatie este stabilitd in mod

iy Wa' | | conventional intr-un anumit sistem social

% ” | ‘ asociat unei anumite comunitati lingvistice

| | I si interpretative. Spre exemplu, nu exista

nici o asociere vizuald directd Intre

cuvantul SCAUN si referinta sa (obiectul
—_ — . scaun), motiv pentru care consideram
cuvantul o reprezentare simbolica a

Sursa: https://www.wikiart.org/en/joseph-kosuth/one-and-
three-chairs respectivului  obiect, in vreme ce

reprezentarea fotografica sau un desen al unui scaun pot fi considerate o reprezentare iconica a
acestuia (Figura 2). In unele situatii, imaginea poate sa prezinte doar urma obiectului care a cauzat
respectiva reprezentare, amprenta sa. De exemplu, antropometriile realizate de Yves Klein,
tablouri de mari dimensiuni realizate prin imprimarea pe panza a unor corpuri feminine inmuiate
in vopsea albastra [2 p. 100].

Considerand opera de artd un tip de comunicare social, analiza semioticd pune in discutii
termini precum concept, cod, canal, zgomot sau mesaj pentru a explica interactiunea privitorului
cu opera de arta potrivit unui model interpretativ intemeiat pe decodificarea mesajului artistic.
Termenul cod desemneaza un sistem de semne sau de semnale conventionale care serveste la
transmiterea unui mesaj, a unei comunicari. Imaginea artisticd este ea insdsi codificata,
presupunand familiarizarea privitorului cu niste conventii dependente si incorporate ntr-o anumita
logica de ordin cultural. De pilda, in tabloul lui Picasso Guernica, imaginii taurului i se acorda
sensul suplimentar care exprima rdzboiul, masculinitatea si virilitatea. Astfel, ceea ce vedem este
influentat de ceea ce stim si de ceea ce credem: de exemplu o reprezentare medieval a focului
poate fi asociata cu o reprezentare a ladului, care isi pierde total Insemnédtatea pentru un privitor
ne crestin [2 p. 103].

In arta moderna, incepand cu cubistii, limbajul se insereazi tot mai frecvent in imaginea

vizuald transformand-o In metalimbaj. Literele din colajele cubiste au fost urmate de texte si
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numere in operele neodadaistilor ca Jasper Johns, colajele si picturile pop artei, proiectiile si
picturile artistilor conceptuali si neo-conceptuali ca Jenny Holzer, On Kawara, Joseph Kosuth,
John Baldessari, Lawrence Weiner, Roman Opatka si altii.

Printre problemele abordate de post structuralisti se numara relatia dintre realitate si
simulare/fictiune/realitate artificiala/virtuala sau simulacru. Aceasta dilema nu tine de relatia
dintre original si copie, care se bazeaza pe asemanarea cu un model, cici regimul mimetic este
inlocuit de un regim semiotic. Simulacru fiind definit de Gilles Deleuze (1925-1995) ca obiect
care da o falsa impresie a realitatii raportandu-se la diferenta repetitiei — diferenta a diferentelor.

Jean Baudrillard (1929-2007) sustine ca simulacru nu mai reprezinta adevarul realitatii, ci
coexistd cu acesta intr-un spatiu logic. Pentru a explica opiniile lui Baudrillard, arta pop poate fi
privita drept o artd a simularii, Intrucat modelele sale sunt in genere semne vizuale, apartinand
registrului mass-media: icon-uri, sigle, logo-uri, citate culturale. Spre exemplu, Warhol nu mai
reprezintd un portret, ci o reprezentare a lui Marylin sau Elvis. Reprezentand si multiplicind o
imagine media, el repeta astfel un semn cultural, fard a identifica un individ real. Produce asadar
un simulacru fara a imita si exprima ceva despre reprezentarea pe care o reprezinta [2 p. 124].

In tratatul sau filosofic Simulacru and Simulation Baudrillard identifica Disneyland-ul ca
o forma pura de simulacru, o copie fara original, iar incapacitatea noastra de a diferentia simulacru

de realitate este hiperrealitatea.

Astfel hiperrealitatea prezintd efectul ~ Figura 3 Roy Lichtenstein, Look Mickey,

social produs de simulacru asupra vietii 1961
LOOK MICKEY,

contemporane. Simulacru prezinta o versiune
mai atractiva si intensa a realitatii (Figura 3).

Un alt concept post structuralist este
deconstructivismul, acesta a fost introdus de
filozoful Jacques Derrida (1930-2004).
Deconstructia este o abordare a intelegerii

relatiei dintre text si sens. In forma sa cea mai

simpld poate fi privitd ca o criticd a mickey-mouse
platonismului si a ideii de forme adevarate, sau esente, care au prioritate asupra aparentelor. Pentru
Derrida, influentat de Saussure, dar si de Nietzsche, cultura occidentald, de tip metafizic, a
functionat prin intermediul unor cupluri de concepte aflate in relatia de opozitie, privilegind
intotdeauna un termen in detrimentul celuilalt; sustinut de un sistem bazat pe un adevar centrat pe
Dumnezeu, adevar, ratiune, esentd, Inceput s.a.

Credinta in o realitate ultima sau centrul de adevar, care poate servi ca bazad pentru toate

gandurile si actiunile noastre a fost numit de Derrida — logocentrism. Noi traim intr-o lume
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logocentrica, dorind sd credem ca totul este Intemeiat. Derrida ne propune sa ne pozitiondm sceptic
fatda de rigorile logocentrice, care mizeaza pe opozitii si prioritdti intrinsece, utilizand
deconstructia. Sarcina deconstructiei ar fi sid suspende aceste opozitii, demonstrandu-le
contingenta si dependenta reciproca a termenilor conform unei logici a indeterminarii (nici X — nici
y) si a tertului inclus (de tipul si x — si y). De exemplu Derrida a criticat rolul secundar al
ornamentului atribuit de Kant aspectelor formale ale continutului operei. Pentru a identifica rolul
constructiv al cadrului, Derrida recurge la distinctia dintre opera (ergon) si ornament (parergon),
pe care o recuzd, sustinand cd rama nu doar intensifica experienta estetica a operei, ci contribuie
activ la construirea intelesului acesteia, atrdgand atentia asupra rolului activ al cadrului in
constructia operei de arta [2 p. 142].

Elementele deconstructive pot fi gasite in lucrarea Casa de Rachel Whiteread (1993), fiind
relevate de destabilizarea relatiei dintre interior si exterior, dintre monumental si efemer, precum
si in interventiile arhitecturale realizate de Gordon Matta Clark. Este reprezentativa In acest sens
expozitia In interiorul cadrului si dincolo de el (1973) de Daniel Buren, New York [2 p. 144-145].

In concluzie constatam ca interpretarea si intelegerea artei moderne si contemporane este
dificila fara aplicarea teoriilor artei moderne. Acestea poarta un caracter interdisciplinar, complex,

solicitand cunostinte vaste in diverse domenii, precum:

1. Structuralism 7. Studii de gen
2. Post-structuralism 8. Teorii marxiste
3. Postmodernism 9. Psihanaliza

4. Post-colonialism 10. Antropologie
5. Feminism 11. Studii culturale
6. Qeer teorii 12. Filosofia artei

Intrebari si Sarcini

1. Discutii in grup pe seama lecturii fragmentului Autonomia, eteronomia si pantonomia
artei, p.p. 210-214, din Estetica de Tudor Vianu, Bucuresti: Orizonturi, 2010.
Explicati conceptul de pantonomia a artei.
Ce sunt factorii eteronomiei?
Ce inseamna conceptul arta pentru arta?
Care sunt efectele benefice ale autonomizarii artei?
Care sunt dezavantajele autonomizarii artei?

2. Elaborati o diagrama ce reprezinta categoriile estetice utilizate in arta moderna si
contemporana, oferind definitii si exemple pentru fiecare categorie.

3. Realizati un tabel in care veti reflecta 3 exemple de semne structurate in iconici, indici
si simboluri.
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V. MORFOLOGIA SI ICONOGRAFIA ARTEI MODERNE

Planul temei Termeni si notiuni

e Forma si continut n arta moderna; o Forma semnificativa
e Anti-iconografie (arta fara subiect); e Arta abstracta
e Probleme de sistematizare a genurilor; e Iconografie
e Integrarea obiectelor reale in spatiul e Colaj

tabloului; e Asamblaj
¢ Instalatia o noud paradigma; e [nstalatia
e Art performance. e Performance

Arta de avangarda are tendinta de a submina principiile si conceptele artei clasice. Aparitia
si dezvoltarea fotografiei si filmului au eliberat arta moderna de functia de mimesis. Aceste noi
tehnologii perceptive i-au determinat pe artisti sa renunte la imitatia naturii si, ca urmare, artistii
din secolul al XX-lea au inceput sa exploreze problema propriei identitati. Punandu-si intrebari
precum: Ce este arta? Cine este artistul? Care sunt functiile artei? Rezultatul acestor cautari este
fracturarea artei moderne intr-o multitudine de miscédri concurente, care nu mai prezintd o
succesiune progresiva.

De la revolutia impresionista la cea cubista, primele transformari sunt de ordin plastic si
tematic. Artistii reinterpreteaza maniera clasica de abordare a culorii, liniei, fugsei, clarobscurului,
spatiului, volumului, compozitiei s.a.. Impresionistii si neoimpresionistii exploreaza aspectul
stiintific al culorii, bazat pe noua optica elaboratd de fizicianul Chevreul, Legea contrastului
simultan. Ca urmare a acestor cautari, paleta cromatica se lumineaza, se recurge la amestecul optic
al culorilor (culorile spectrului sunt separate - juxtapuse pe panza fara amestec preventiv pe paleta),
umbrele devin colorate, se exclud nuante de maro si negru. Asimiland inovatiile cromatice
introduse de impresionisti, postimpresionistii incep sa aplice culoarea arbitrar — non-mimetic. O
transformare semnificativd cunoaste si compozitia operelor, aceasta nu mai urmeazd modelele
dezirabile clasice. Incepand cu impresionistii compozitiile inchise au fost surclasate de
compozitiile deschise, care au fost structurate asemenea unui cadru fotografic, decupaj al realitatii.
Acest tip compozitional se regaseste in opera Le Moulin de la Galette de Renoir. Tabloul prezinta
o compozitie deschisa cu tendinte dinamice, structuratd pe o retea liniard simpla si eficientd, bazata

pe bogatia cromatica si pe efectele jocului de lumind si umbra. Lipsesc centrele valorice sau
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cromatice dominante, fiind prezenta doar zona de accent psihologic, ca un centru de interes creat
de trei personaje ale prim planului tabloului [1 p. 141]. O noua directie compozitionald genereaza
serializarea operelor, aceasta contribuie la simplificarea formelor de constructie compozitionala
spre scheme geometrice de baza (module). Compozitie bazatd pe modulul plastic este proprie
artistilor pop art, de pilda 100 cutii de conserve (1962) de Andy Warhol, Unu (2004) de Bogdan
Maximivici [1 p. 177] sau 8% (2012) de Tudor Fabian.

Odata cu cresterea preocuparilor de ordin formal si tehnic, scade importanta subiectului,
mesajul ideatic adesea lipseste, iar motivul ales devine din ce in ce mai banal. Artistii nu mai
abordeaza genuri majore, vechea ierarhie a genurilor este detronata. La sfarsitul secolului al XIX-
lea in voga sunt genurile minore ca peisajul si scena de gen, iar odata cu cubistii si natura statica,
portretul si nudul. Pentru Monet motivul banal al lucrarii Pe malul Senei la Bennecourt (1868)
devine un pretext pentru pictura insasi, pentru gesturi si tuse picturale [2 p. 183]. Aceeasi abordare
persista in peisajul Case ldnga Auvers-sur-Oise (1873) semnat de Cezanne si Talismanul (1888)
de Paul Sérusier. iIndemnati de Charles Baudelaire si picteze in maniera contemporani si sa
surprindd toate momentele trecatoare si toate sugestiile de eternitate pe care le contine
modernitatea, artistii ca Constantin Guys (1802-1892) recurg la schite si ebose rapide, iar insasi
alura lucrarilor impresionistilor si post-impresionistilor nu mai pretinde la aspectul finisat, lucrat
laborios in cadrul atelierelor, proprie picturii academice, clasice.

Inventiile formale si cercetdrile compozitionale in pictura si sculpturd ce exclud orice
continut expresiv sau narativ au impulsionat dezvoltarea teoriilor formaliste. Conform acestor
teorii, forma determina continutul si se impune, deci, privilegierea structurilor narative si stilistice.
Conform doctrinei formaliste un obiect poate deveni o operd de artd doar in cazul in care este
proiectat cu intentia primard de a poseda si prezenta o formd semnificativa®. Formalismul nu
exclude caracterul reprezentational al artei, deoarece arta figurativa poate contine o forma
semnificativa. Cu toate acestea, astfel de artefacte nu sunt arta deoarece sunt reprezentative, ci
datorita formei semnificative pe care o afiseaza sau incearca sia o afiseze. Adica, continutul
reprezentativ este intotdeauna strict irelevant pentru determinarea dacd un candidat este sau nu o
opera de arta. Astfel, Guernica lui Picasso nu este arta pentru ca descrie un bombardament aerian,
ci pentru ca juxtapunerea sa de figuri este impresionanta [3 p. 116].

Distantandu-se tot mai mult de rigorile picturii premoderne, 0 buna parte din isme au
imbratisat domeniul artei abstracte, tendintele abstracte fiind o forma de adaptare la
circumstantele schimbatoare. Potrivit istoricului si criticului de arta francez Michel Ragon (1924-

2020), abstractul poate fi definit doar prin istoria sa. Desi este obisnuit sa-I consideram pe

% Forma semnificativi — dupa criticul de artd Clive Bell (1881-1964) combinatiile de linii, culori si forme pot genera
un amestec de emotii estetice, sunt numite forme semnificative. Sursa: Noel carroll p. 115
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Kandinsky fondatorul picturii abstracte (1910-1913), putem cita alti precursori mai putin cunoscuti
precum lituanianul de origine rusa Mikalojus Konstantinas Ciurlionis (1875-1911), care a initiat o
miscare abstracta in jurul anilor 1906 -1907, iar din 1910 Vladimir Baranov-Rossiné (1888-1944)
(inventatorul pianului optophonic), Frantisek Kupka (1871-1957) sau Otto Freundlich (1878-
1943). Abstractia poate fi gasita si in lucrarile artistei suedeze Hilma af Klint (1862-1944) realizate
in jurul anului 1906; in timp ce lucrarile realizate de Natalia Gontcharova intre 1909-1911, in
cadrul Rayonismului au introdus forme abstracte in figuratie. Michel Ragon in cartea sa L'Aventure
de I'art abstrait (1956) citeaza definitia prudenta a artei abstracte (in opozitie cu arta figurativa)
formulata de Michel Seuphor (1901-1999): Eu numesc arta abstracta orice arta care nu contine
nici 0 amintire, nici o evocare a realitatii observate, indiferent dacd aceastd realitate este sau nu
punctul de plecare al artistului [4].

Pictura si sculptura moderna non-obiectuala, generata de tendintele abstracte nu mai face
referinta la naturd si nu mai prezintd o oglinda, sau fereastra catre ea. Astfel, o abordare clasica a
subiectelor nu mai poate fi aplicatd; apare problema interpretarii, lecturii a acestor opere axate pe
structuri plastice, ¢i nu pe continut mimetic recognoscibil. Pentru teoreticianul abstractiei, istoricul
de arta german Wilhelm Worringer (1881-1965), abstractia prezinta o forma de empatie (intuire a
realitatii prin identificare afectiva) fiind prima manifestare a vointei artistice [5], pentru Vasili
Kandinski pictura abstracta este un instrument de interactiune cu lumea interioara spirituala (axata
pe teosofie®) si subiectivitatea vivace a spectatorului [6]. In viziunea lui Mikalojus Konstantinas
Ciurlionis (1875-1911) si a orfistilor pictura abstracti conceputa ca o fuziune dintre muzica si arti
poate fi interpretatd prin intermediul sinesteziei’. Ori arta, care dupa Walter Pater (1839-1894)
aspira la conditia muzicii, poate fi libera de oricare constrangere traditionala, prezentdnd un model
anti-iconografic sau o naratiune non-verbala. Ismele ale artei abstracte europene din anii 1950,
cunoscute sub denumirea genericd de Arta informala, proclamd autonomia gestului, percepand
abstractia ca o plonjare in subconstient in contextul existentialismului sartrian [7 p. 238].

INTREBARI si SARCINI
Numiti ismele care au abordat arta abstracta.
Abstractia lirica, suprematism, constructivism, orfism, De stijl, Bauhaus, expresionismul
abstract, minimalism.
Care artist este considerat fondatorul picturii abstracte?
Cititi textul de mai jos, incercati s aduceti argumente in favoarea artei abstracte.

® Teosofia (teos = Dumnezeu; sofia = intelepciune) — prezintd o miscare si doctrind esotericd ce constd din elemente
sincretice crestine, orientale, filosofice, spiritiste, ce afirma posibilitatea unui contact direct cu divinitatea, sustindnd
totodatd metempshihoza sau transmigratia sufletelor. Potrivit invataturilor teosofice, toate religiile pot ajuta omenirea
in vederea atingerii perfectiunii, deoarece fiecare religie detine doar o parte din adevar. Sursa:
https://ro.wikipedia.org/wiki/Teosofie

" Sinestezie - asociatie intre senzatii de naturd diferitd care dau impresia cd sunt unul simbolul celuilalt.
Corespondentele se releva pe nivelul vocalelor cromatic sincretic semantica, ori vizual senzoriala (cu toate organele
de simt). Sursa: https://dexonline.ro/definitie/sinestezie
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In dialogul Philebus de Platon, Socrate spune: Voi incerca sé vorbesc despre frumusetea
formelor, si nu inteleg prin aceasta, asa cum ar putea crede multi, formele ale unor fiinte vii
sau ale imitatiei lor in picturad, ci linii drepte sau curbe si formele construite din ele cu ajutorul
strungului, al riglei sau a echerului. Ele nu sunt frumoase pentru o ratiune sau un scop anume,
asemenea altor lucruri, ci sunt etern frumoase prin insdsi natura lor si produc o placere care
le e proprie, cu totul straina de furnicarea dorintei, tot astfel culorile pot produce o placere
asemandtoare.

Totusi, arta modernd nu exclude figurativul, unele subiecte fiind analizate prin prisma
genurilor [8 pp. 58-64]. Ca reactie la tendinta de abstractizare, in anii 1940 -1960, apar artisti care
abordeaza figurativul intr-un cadru nou, folosind imagini expresive contemporane practica scene
de gen, peisaje, naturi statice, nuduri sau portrete, astfel sunt artistii precum Richard Diebenkorn
(1922-1993), Giorgio Morandi (1890-1964), Wayne Thiebaud, David Park (1911-1960), Fairfield
Porter (1907-1975), Edward Hopper (1882-1967), Andrew Wyeth (1917-2009), Balthus (1908-
2001), Francis Bacon (1909-1992), Frank Auerbach, Lucian Freud (1922-2011) si Leon Kossoff
(1926-2019). Din anii 1990 incoace, in arta figurativa sau afirmat un sir de artisti precum Glenn
Brown, Neo Rauch, Kehinde Wiley, Gottfried Helnwein, Anselm Kiefer, Richard Prince s.a.

SARCINI

Examinati creatia artistilor ancorati in arta figurativa prezenti in lista de mai sus,
determinénd directia stilistica a acestora.

Lucian Freud — Scoala londoneza, tendinte realiste de natura expresionista, s-a remarcat
cu portrete, nuduri, naturi statice si peisaje.

Selectati o categorie de gen anume si analizati evolutia acesteia in creatia artistilor
sus citati.

Examinati evolutia portretului in cadrul picturii moderne si postmoderne.

Unii cercetatori afirmd ca dupa secolul al XIX-lea nu mai avem nici o justificare sa
continudm sd repartizam pictura pe genuri diversificate. Desigur, artistii continud sa picteze
mitologii, unii dintre ei primesc comenzi pentru a decora biserici, altii realizeaza picturi istorice
ce prezintd evenimente actuale. Pictorii nu inceteaza si sa faca portretul contemporanilor, unii
dintre ei, ca David Hockney sau Eric Fischl, concep peisaje cu inotatori pe plaja sau in jurul
piscinei, ceea ce ar putea trece ca scena de gen. Dar termenul de gen presupune o prioritate a
subiectului care, astdzi este detronata, fiind valabila pentru epoci in care pictura era, alaturi de
grafica si sculpturd, singura alternativa a artelor plastice. Acum, cind coexistd pictura figurativa
si cea abstractd, cand exista land art, body art, performance si instalatiile este potrivit nu sa clasam
operele (Tabelul 1), ci sa le privim ca pe niste manifestari unice, examinand felul lor individual
de afi[9p. 57].

Tabel 1. Genurile picturii premoderne
istorica Istoria popoarelor, a regilor si a bataliilor
mitologica Subiecte extrase din marile texte ale Antichitatii
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Genul major | alegorie Reprezentarea simbolica a unei idei abstracte prin imagini
pictura concrete.
istorica religioasa Vechiul si Noul Testament, Viata lui Hristos, acea a sfintilor
sau compozitie s.a.
tematica:
autoportret | Auto reprezentarea artistului figura intreagd
individual O singurd persoand = | semifigurd
Portret dublu Deseori un cuplu, sau amici a | portret bust
Trei si mai mulfi indivizi, colectiv |
de grup ’ ’ cap
marin care reprezinta un peisaj de mare.
riveran care reprezintd un peisaj de riveran (rdu)
@ rural care reprezintd subiecte sdatesti, peisaje ale vietii de la tara
_g Peisaj urban - Aspectul fizic al orasului si ariei urbane. Veduta o
S vedute reprezentare c_z’eta_liatd, in perspectiva larga a peisajelor
= panoramice citadine.
S de gradina | care reprezinta parcuri, gradini sau sere
O | Natura Vanitas Reprezentare simbolica a trecerii vietii, inutilitatea
statica pldcerii si certitudinii mortii (simbolurile efemeritatii si
mortii).
Scena de | bodegon Scene din taverna si viata celor umili
gen bambociada Scena ce prezinta viata de zi cu zi in mod burlesc
Genul reprezentarea animalelor este cel mai vechi gen ce se trage din
animalier | pictura rupestra preistorica
Nud pictura care reprezintd un corp uman gol.

Sursa: Laneyrie-Dagen, N. Pictura secrete si dezvaluiri. Bucuresti: Enciclopedia RAO, 2004, pp. 24-57

Integrarea obiectelor reale in spatiul tabloului constituie o adevarata revolutie a artei
inaugurand una dintre cercetarile cele mai fertile, ale secolului al XX-lea. Primele tentative ale lui
Pablo Picasso, in 1912, de colationare a materialului brut cu pictura in lucrarea Natura moarta cu
scaun impletit dau nastere colajului. Caracterul revolutionar al colajului, care urmareste socul
vizual provocat de intruziunea unor elemente antagoniste, se regdseste la fel de bine la
acestei tehnici Intr-o cheie suprarealistd, combindnd explorarea plasticd si onirismul. Bazat pe
confruntarea unor elemente eterogene si materiale diverse, colajul deplaseazd imaginea de la
spatiul iluzionist al reprezentdrii la cel al prezentarii (elementele lipite nu se prezinta decat pe ele
insele, nu compun o scend, un peisaj, un portret s.a.).

Prin amestecul diverselor materiale folosite, asamblajul devine prelungirea si amplificarea
in trei dimensiuni a colajului. Astfel, opera lui Kurt Schwitters (1887-1948) dovedeste o stiintd a
acumularii prin reunirea unor obiecte refolosibile, integrate In reprezentarea picturald inca din
1919. Nici pictura, nici sculpturd, asamblajul invadeaza spatiul ambiant, iesind din cadru; anuland
idea de suport. Asamblajul sau pictura combinata (combine painting) se regaseste dupa razboi in

creati lui Jasper Johns si Robert Rauschenberg. Reprezentari intermediare intre deschidere si
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transparenta, Cutii in valiza, de Marcel Duchamp si cutiile americanului Joseph Cornell (1903-
1972) regizeaza realul, circumscriindu-l in proiectia mintald a artistului, amplasandu-| ca obiect
estetic intre unor si poezie [10 p. 434].

Pe langa asamblaj artele spatiale s-au imbogatit cu un gen nou — instalatie artistica.
Instalatia prezintd un gen artistic tridimensional, care de multe ori este conceput pentru a
transforma perceptia unui spatiu anume. In general, termenul se aplica instalatiilor din interior, in
timp ce interventiile exterioare sunt adesea numite arta publica, sau land art. Termenul instalatie
a fost definit de Oxford English Dictionary, in 1969. acesta prezinta o forma de arta care a existat,
fara indoiala, inca din preistorie, dar nu a fost considerata ca fiind o categorie discreta, pana la
mijlocul secolului XX. Alti termeni ce definesc aceasta arta sunt arta proiect si arta temporara.

Instalatiile au devenit populare in anii 1970, insa aparitia acestora tine de dada, remarcam
aportul lui Marcel Duchamp (ready made), Kurt Schwitters (merz), Johannes Baader s.a. Arta
conceptuald din anii 1960 a definit conceptul instalatie, care derivand/pornind de la sculptura
clasica pune accentul pe mesaj nu pe forma. Printre pionerii instalatiilor se numara: Allan Kaprow,
Wolf Vostell si Robert Morris. Kaprow declara ca, in esenta, instalatia ca arta de mediu ia in
consideratie o experientd senzoriald mai largd, decat plutitoarele puncte inramate ce se
concentreaza pe un perete neutru sau afisarea de obiecte izolate (literalmente) pe un piedestal.
Constantele dimensionale ale instalatiei sunt spatiul si timpul, ceea ce presupune dizolvarea a liniei
dintre arta si viata. Instalatiile au devenit reprezentative pentru creatia artistilor arte povera, artei
conceptuale, neo dada, Fluxus, op art si Young british artists s.a., fiind reprezentative pentru
creatia lui Nam June Paik, Gruppo N, Gruppo T, Joseph Beuys, Louise Bourgeois (1911-2010),
Joseph Kosuth, Grupului Sarb Kod, Hans Haacke, Judy Pfaff, Yoko Ono, Christian Boltanski, Ai
Weiwei, Mario Merz, Daniel Spoerri si Jim Lambie.

Pe parcursul evolutiei sale s-au cristalizat cateva trasaturi ale instalatiei, astfel aceasta poate
fi temporale sau permanente; expuse in muzee Sau galerii, dar si spatii publice si private; realizata
din diverse materiale care se aleg in dependenta de relevanta lor pentru mesaj, de asemenea se
aplica new media (in anii 1980 apar instalatii interactive, care interactioneaza cu publicul); unele
instalatii sunt create si concepute pentru un spatiu anume cu care sunt legate inerent, fiind sustrase
din acesta ele isi pierd din expresivitate.

La inceputul anilor 1990, niciun mediu nu domina productia de artd occidentald, dar
instalatia a continuat sa fie practicatd de un numar considerabil de artisti. Ce ne poate spune
prevalenta instalatiei artistice despre aceastd perioada? Ca mediu, instalatia este definitd mai
degraba de localizarea spatiald dect de materialele care o constituie. Intr-adevar, dupa cum indica

ege e,

este spatiul, acest lucru implicd neaparat extinderea pe orizontala - ocuparea sitului. De aici am
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putea trece la o observatie realizata de criticul american Hal Foster. El afirma ca in practica artistica
occidentald incepand cu anii 1960 s-a produs o transformare structurald majora, aceasta a marcat
trecerea de la un concept vertical a artei, prin care artistii investigheaza profunzimile disciplinare
ale unui anumit gen sau mediu, la un concept orizontal, prin care activitatea artistica este conceputa
ca un fel de teren pe care diverse domenii ale discursului sunt aduse laolalta. Astfel, dupa 1990
artistii concepand instalatii nu se mai gandesc la consolidarea formei si structurii acesteia, ci cauta
sa provoace si localizeze sentimente si probleme divergente (arta simptomatica) [11 p.p. 228-230].

Art performance a fost acceptat ca mediu al expresiei artistice cu statut independent foarte
recent. In timp ce termenii performance si artistic performance au devenit folositi pe scara larga
abia 1n anii 1970, istoria performance 1n artele vizuale se incepe cu futuristii si cabaretele dada din
anii 1910. Istoria performance ca si istoria teatrului poate fi reconstruita cu ajutorul scrierilor,
textelor, fotografiilor si memoriei spectatorilor, din aceste considerente primele performance pot
fi doar reconstruite de imaginatie. Din fericire de la futuristii rusi si italieni ne-au parvenit destule
materiale pentru a reconstrui evolutia acestui mediu, care este descris pe larg in monografia lui
Roselee Goldberg. De-a lungul secolului al XX-lea, performance-ul a fost adesea vazut ca un mod
netraditional de a face arta. Vivacitate, miscarea fizica si efemeritatea a artei performance a oferit
artistilor o alternativa la esenta rigida si statici a picturii si sculpturii (artei obiectuale). in perioada
postbelica, performance a fost asociat artei conceptuale, datorita naturii sale imateriale (efemere).
Astazi termenul performance a fost extins si asupra filmelor artistice, video, fotografii sau
instalatii complexe prin care sunt transmise actiunile artistilor, interpretilor sau publicului. Vedeti
mai jos o listd a performance®:

Hugo Ball, Recital poezia sonora Karawane, Cabaret Voltaire, 1916;
George Grosz, Moartea dada, Berlin, 1918;

Oskar Schlemmer, Joc cu blocuri de constructie, scena Bauhaus, 1927;
Robert Rauschenberg. Pelican. 1963,

Yoko Ono, Cut Piece, 1964;

Robert Morris, Site, 1965;

Joseph Beuys, Explicarea imaginilor unui iepure mort, 1965;

John Baldessari, Eu fac arta, 1971

Hermann Nitsch, Actiunea 48, Miinchen, 1974;

Rebecca Horn, Zgariind ambele ziduri deodata, 1974,

Marina Abramovic, Balkan Baroque, 1997.

8 Performance (cuv. engl. ,,spectacol”) Gen de artd aparut in Europa si America de Nord in anii *60 ai sec. 20, derivat
din happening, care constd in transpunerea in spatiu si miscare a unei imagini vizuale create de un artist plastic.
Cuprinde numeroase elemente din arta spectacolului, elemente muzicale si se bazeaza, mai ales in noile sale variante,
pe folosirea unor simboluri din viata politica, religioasa, ecologica, stiintifico-fantastica, tehnica. In ultimii ani s-a
dezvoltat, cu prioritate, n fostele tari socialiste din Europa (Ungaria, Rusia, Slovacia, Romania), avand, aproape
intotdeauna, un subtext polemic, provocator. Sursa: https://dexonline.ro/definitie/performance/581309
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Aceasta discutie despre multiplicitatea procedeelor si genurilor artistice aminteste

inevitabil de tema mai largd a postmodernismului, considerat in mod normal sinonim cu

pluralismul.
intrebiri si Sarcini
1. Cum s-a schimbat abordarea figurii umane de la romantici la cubisti?
2. Cum a evoluat pastozitatea si pensulatiile de la impresionisti la Pollok?
3. Cum a marcat evolutia picturii inovatia postimpresionistd — culoarea non mimetica?
4. Lecturati fragmentul Anti-iconografie: arta fara subiect de Richard Brettelli pp. 181-

194. Discutati conceptele descrise de Brettell in grup.

5. Analizati si discutati relatia dintre arta si natura dezvoltata in lucrarea lui Wilhelm
Worringer Abstraction and Empathy p.p. 3-25
6. Selectati si aranjati in ordine cronologica operele care prezinta istoria timpurie a
artei abstracte, oferind o analiza succinta a viziunii fiecarui autor.
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VI.  ARTA SI NOILE TEHNOLOGII

Planul temei Termeni si notiuni

¢ Dinamica istorica a interferentei
dintre tehnologie si arta

¢ Arta fotografiei

e Arta video

e Cultura si noile tehnologii

Fotografie
Cronofotografie
Daghereotipie
Pictorealism
Arta video

Istoria artei coincide In mare masura cu istoria tehnicii. Constructia piramidelor egiptene a

fost conditionata de specularea noului mijloc tehnic al planului inclinat. Deosebirea dintre plastica
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egipteana si cea a grecilor antici provine din modurile lor felurite de a lucra piatra. Comparata cu
intreaga plastica orientald, statuara greacd inseamna si un progres tehnic. Stilul gotic marcheaza
in primul rand solutionarea unor probleme tehnice. Inventia contrafortului, arcului frant, boltii in
ogiva si arcelor butante explica verticalismul goticului [1 p. 189].

Perfectionarea tehnicii picturii in ulei de catre fratii Hubert si Jan van Eyck a dus la
raspandirea si dominatia acestui mediu in pictura europeand din cadrul atelierelor, iar aparitia la
scara industriala a tuburilor cu ulei a contribuit la evolutia picturii en plein air. Descoperirea legii
perspectivei liniare, initial la nivel practic de Filippo Brunelleschi (1377-1446), apoi si cel teoretic
de arhitectul Leon Battista Alberti (1404-1472) a revolutionat aspectul plastic al picturii
premoderne, oferindu-i spatialitate si veridicitate. Aspectul stiintific al culorii noua optica
elaborata de fizicianul Michel Eugéne Chevreul (1786-1889) Legea contrastului simultan al
culorilor (1839) a revolutionat abordarea culorii in pictura modernd, marcand creatia
impresionistilor, neoimpresionistilor, orfistilor s.a..

Inventia litografiei (1796) si cromolitografiei a contribuit la popularizarea operelor de arta
si crearea reproducerilor accesibile pe parcursul secolului XIX-ce, ulterior aceasta functie a fost
preluata de fotografie (1822), care la randul sau este o evolutie tehnologica a conceptului de
camera obscurd documentat pentru prima dati de Mozi (470 — 391 i.e.n.). Cinematograful a
devenit posibil doar dupa ce Eadweard Muybridge (1830-1904) si Etienne-Jules Marey (1830-
1904) au obtinut primele instantanee fotografice ale miscarii numite — cronofotografii;
cronofotografia ulterior a influentat semnificativ creatia futuristilor si artistilor op artei. Cercetarea
principiului de vedere bioculara a dus la inventia Stereoscopului care a acaparat imaginatia lui
Cezanne, avand un impact semnificativ asupra perceptiei volumului si formelor. La randul sdu
descoperirea radiatiei X, a dovedit dematerializarea tuturor lucrurilor, fiind alaturi de teoria
atomica, dezvoltarea aeronauticii si microscopului punctul de plecare pentru arta abstracta. Acest
sir de idei poate fi continuat...

Sinergia dintre arta si tehnologii a generat aparitia noilor medii de expresie artistica precum
fotografia artistica, arta video, iar odata cu evolutia noilor tehnologii si noua arta media, care
cuprinde: artd digitala, grafica de calculator, animatie de calculator, artd virtuald, artd interactiva,
sound art, jocuri video, robotica computerizata, imprimare 3D, arta cyborg si artd ca biotehnologie.

Arta fotografica

Inventia fotografiei a fost anuntata public in ianuarie 1839 la Academia de Stiinte din Paris.
Artistul si inventatorul dioramei Louis-Jacques-Mandé Daguerre a fost creditat cu inventia a ceea
ce a devenit cunoscut sub numele de daghereotipie (o imagine fotografica unica surprinsa pe o

suprafatd foarte lustruitd a unei placi de cupru.) Studiile canonice ale fotografiei sarbatoresc
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deseori Daguerre ca inventator al fotografiei, chiar daca au existat numeroase experimente
anterioare pentru a fixa imaginea camerei obscure [2].

O fotografie este literalmente o imagine scrisa de lumina. Desi astazi majoritatea oamenilor
se gandesc la o fotografie ca la o lucrare plata pe hartie produsa dintr-un negativ, niciuna dintre
aceste calitdti nu este obligatorie. Fotografiile pot fi facute fara camere (expunand un material
sensibil la lumind), pot fi generate fara negative (diapozitive color si imprimare Polaroid) si poate
fi imprimata pe bucati de tesaturd, piele, sticld, metal sau chiar o imagine staticd pe ecranul
computerului. Spectatorii timpurii ai fotografiei s-au minunat de detaliile aparent nelimitate, care
au aparut magic pe placa de metal folosita pentru unul dintre primele procedee, daghereotipie.
Aceasta posibilitate de reprezentare a lumii inconjuratoare fara utilizarea pensulei, penelului sau
daltitei, fara efort si timp considerabil, au nascut ideea cd aparatul foto nu poate minti si ca
imaginea produsi depindea de chimie si optica, nu de abilititile umane. In acelasi timp, fotografii
si criticii care erau familiarizati cu mestesugul si-au dat seama ca existd un decalaj imens intre
ceea ce a vazut ochiul si fotografia finald. Acestia subliniaza ca, daca ochiul si camera foto ar
vedea lumea 1n acelasi mod, atunci lumea ar ardta asa cum este surprinsa in fotografie.

De la inventarea sa, la inceputul secolului al XIX-lea, fotografia a preluat multe dintre
functiile artelor plastice traditionale, indeplinind in acelasi timp functii noi, cum ar fi fixarea
adevarului faptic, fiind aplicata activ in procese de documentare a lumii in: criminologie, zoologie,
biologie, astronomie, reportaj, s.a.. Deoarece validitatea acestor imagini depindea de acceptarea
lor ca adevar, creatorii lor adesea si-au minimizat rolul in realizarea fotografiilor. Fotograful
Robert Capa (1913-1954), vorbind despre faimoasele sale vederi ale Razboiului Civil Spaniol, a
spus: Nu sunt necesare trucuri pentru a face fotografii in Spania ... Imaginile sunt acolo si tu doar
le fixezi. Adevarul este cea mai buna imagine, cea mai buna propaganda.

In timp ce declaratii lui Capa dezviluie ceea ce fotografii au vrut cindva si creada publicul
despre imaginile lor, acum nu mai acceptam fotografiile, chiar asa-numitele documentare, ca
adevar nemanipulat. Toate fotografiile sunt reprezentari, care ne povestesc la fel de mult despre
fotograf, despre tehnologia folosita pentru producerea imaginii si despre felul in care vor fi utilizate
reiesind din felul in care ne relateazi evenimentele sau lucrurile. In unele fotografii de stiri,
cunoastem acum ca evenimentul aratat a fost partial inscenat. De exemplu, fotograful britanic
Roger Fenton (1819-1869), care a fost unul dintre primii cameramani care a inregistrat un razboi,
a mutat ghiulele pentru a crea celebra fotografie Valea Umbrei Mortii, realizata in 1855 in timpul
Raézboiului din Crimeea. Acest lucru conteaza atunci cand privim imaginea ca dovada a aparitiei
unui teren de luptd? Poate ca nu. Dar ar trebui sa fim atenti sd presupunem cd, din dovezile
fotografice, putem trage intotdeauna concluzii valide despre viata oamenilor, despre semnificatia

istorica a evenimentelor si despre actiunile pe care ar trebui sa le facem. [3 p.p. 98-100]
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In artd, mediul a fost apreciat pentru replicarea detaliilor exacte si pentru reproducerea
operelor de artd pentru publicare. Insa fotografii s-au luptat pentru recunoasterea artistici de-a
lungul secolului XIX-ce. Abia la Expozitia Universala din Paris din 1859, la doudzeci de ani de la
inventarea mediului, fotografia si arta (pictura, gravura si sculpturd) au fost afisate alaturi pentru
prima datd; intrdrile separate in fiecare spatiu expozitional, cu toate acestea, au pastrat o distinctie
fizica si simbolicd intre cele doud grupuri. Pana la urma, fotografiile sunt imagini reproduse
mecanic: strategia de marketing lansata de compania Kodak (Apdsati butonul, noi facem restul)
face aluzie directa la efortul fotografului. Printre cele mai semnificative opere fotografice realizate
in veacul al XIX-lea mentionam:

e Joseph Nicéphore Niépce, Vedere din fereastra la Le Gras, 1826

e Louis-Jacques-Mandé Daguerre, Boulevard du Temple, c. 1839

e Timothy O’Sullivan, Ruinele antice in Canyon de Chelly, New Mexico, 1873
e Eadweard Muybridge, Cal galopdnd, 1878

INTREBARI
Intrucit arta (arta clasicd, premoderni) a fost considerati produsul imaginatiei,
priceperii si mestesugului, cum ar putea fi considerati o fotografie (realizatd cu un
instrument §i substante chimice sensibile la lumind in loc de perie si vopsea) echivalentul
acesteia?
Si daca scopul fotografiei este acela de a reproduce detalii cu precizie si, din naturd, cum sa
se procedeze cu fotografiile regizate si sau retusate?

La sfarsitul secolului al X1X-lea fotografii incep sa apere activ statutul fotografiei ca arta
cu drepturi depline, autoritati artistice de renume precum Alfred Stieglitz (1814-1946), Robert
Demachy (1859-1936) si Edward Steichen (1879-1973) - au promovat ca stil, intre 1890-1914,
pictorialismul, producand imagini cu contrast redus, cu tonuri calde precum The Terminal (1893)
de Stieglitz, care aveau menirea de a evidentia potentialul si originalitatea mediului [4 p.p. 198-
199].

Pana la Inceputul anilor 1920, tehnologia devine un vehicul al progresului si al schimbarii
si creeaza speranta multora dupa devastarile primului rdzboi mondial. Pentru artistii de avangarda,
fotografia devine incredibil de atragdtoare pentru asocierile sale cu tehnologia, cotidianul si stiinta
- tocmai motivele pentru care a fost denigrat cu o jumatate de secol mai devreme. Tehnologia de
reproducere mecanica a camerei a facut-o cea mai rapida, cea mai moderna si, probabil, cea mai
relevanta forma de reprezentare vizuala din epoca postbelica. Atunci fotografia parea sd ofere mai
mult decat o noua metoda de creare a imaginii - oferea sansa de a schimba paradigmele viziunii si
reprezentarii. Cu portretele lui August Sander (1876-1964) precum Omul cu handicap, Chef de
patiserie sau Secretar la o statie de radio, Koln, vedem un artist care incearca sa documenteze -
sistematic - tipurile moderne de oameni, ca mijloc de a intelege schimbarea notiunilor de clasa,
rasa, profesie, etnie si alte constructii de identitate [5].
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Incepand cu anii 1960, fotografia a devenit una dintre numeroasele medii pe care le folosesc
artistii contemporani, atat in pop art, cat si in arta conceptuala, hiperrealism, arta feminista s.a..
Datorita capacitatii de a fixa viata si a transmite adevaruri fotografia a devenit un instrument
puternic in investigarea postmodernismului, a modului in care este construita realitatea.

Printre fotografiile notorii realizate in secolul al XX-lea putem mentiona:

e Jacob Riis, In casa unui sifonier italian, New Jersey, c. 1889
e Lewis Hine, Copil in fabrica de bumbac din Carolina, 1908
e Alfred Stieglitz, Puntea inferioara, 1907

Alexander Rodchenko, Pregatiri pentru o demonstratie, 1928
Laszlo Moholy-Nagy, Din turnul radio, Berlin, c. 1928
Dorothea Lange, Mama migranta, Nipomo, California, 1936
Robert Frank, New Orleans, 1955

Lee Friedlander, New York, 1964

Bernd si Hilla Becher, Turnurile de apa, 1980

Cindy Sherman, Untitled Film Stills # 6 and # 21, 1977
Andreas Gursky, Atlanta, 1996

SARCINA
Elaborati un scurt eseu cu genericul Ce face o fotografie si fie iconica/simbolica?
Selectati o fotografie iconica/semnificativa si explicati intr-un eseu de o pagina de ce a devenit
ea asa. Ce caracteristici vizuale au contribuit la statutul sau popular? Ce semnificatie culturala
detine?
Arta video

Transformarea video intr-un mediu artistic isi are inceputurile in anii 1950-1960, in
lucrarile artistilor Fluxus. Wolf Vostell (1932-1998) devine primul artist care incorporeaza un
ecran TV, o difuzare activa, in cadrul lucrarii sale Transmigrare (1958). Video camera ca
instrument artistic a fost aplicatd mai tarziu de muzicianul, sculptorul si cineastul Nam June Paik
(1932-2006). In 1965, Nam June Paik a folosit Sony Portapak, primul sistem de inregistrare video
portabil, pentru a filma dintr-un taxi vizita Papei Paul VI la New York. Materialul inregistrat pe
casetd a fost ulterior rulat la o cafenea newyorkeza populara in mediul artistic. Anuntul pentru
proiectie spunea: Intr-o zi, artistii vor lucra cu condensatori, rezistente si conductori, asa cum
opereaza astazi cu pensule, vioare si deseuri. Arta video este un mediu, ci nu stil, la fel ca pictura
sau fotografia; culoarea poate fi intensa sau ne saturata, imaginile se pot misca sau pot fi statice,
materialul inregistrat poate fi improvizat (la fel ca in stirile de televiziune) sau scenarizat (ca intr-
un sitcom), opera poate elogia cultura populara sau poate sa o critice. Arta video foloseste
tehnologia televiziunii comerciale, dar in scopuri considerate mai degrabd artistice decat
comerciale. De pilda, Mona Hatoum (1952 - ) in lucrarea Corps étranger (1994) proiecteaza un

canal video de la o camera pe fibra optica care transmite imagini din orificiile sale corporale [3 p.
109].
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Anii 1980 au fost marcati de experimentele video ale lui Bruce Nauman, totusi, adoptarea
pe scara larga a artei video ca mediu a avut loc doar in anii 1990. Aceasta se datoreaza potentialului
sdu narativ — ca mediu bazat pe timp (desi naratiunea simpla a fost foarte rar implicatd), ceea ce
sugereaza o retragere din instantaneitate sau simultaneitate curtatd in majoritatea operelor din
secolul al XX-lea [6 p.p. 239-240]. Arta video poate lua multe forme: inregistrari care sunt
difuzate; instalatii vizualizate in galerii sau muzee; lucrari transmise online, distribuite sub forma
de casete video, DVD-uri sau digital; si spectacole care pot include unul sau mai multe televizoare,
monitoare video si proiectii, afisind imagini si sunete live sau inregistrate. Video arta poate sa nu
implice actori, poate sd nu contina dialoguri, si nici sa nu aiba naratiune sau intriga discernibila,
in fine poate evite oricare dintre celelalte conventii care definesc in general productia
cinematografica. Intentiile video artei sunt variate, de la explorarea limitelor mediului 1nsusi (de
exemplu, Peter Campus, Double Vision) pana la atacarea riguroasa a asteptarilor spectatorului in
privinta video artei, astfel cum este modelat de cinematografia conventionald (de exemplu, Joan
Jonas, Organic Honey's Vertical Roll) [7].

Arta video a imbratisat forme variate in Europa si S.U.A. Americanii Bill Viola si Gary
Hill au invocat frecvent experiente corporale sau metafizice intense, acordand o mare atentie
modului in care instalatiile video, care de obicei foloseau mai multe monitoare sau ecrane mari,
au fost configurate in spatiile intunecate si dramatice. In lucrarea Tall Ships (1992) de Gary Hill,
de exemplu, spectatorul intra pe un coridor unde este vizitat de o serie de prezente umane
proiectate. Dupa ce au apdrut mai inti ca niste pete de lumind, ei se apropie de spectator, ca si
cum ar solicita contactul, apoi se intorc pentru a se retrage din nou. In contrast, artistul nord-
irlandez Willie Doherty a exploatat asociatiile video artei cu practicile de supraveghere sociala si
reportaje. In filmul sau The Only Good One is a Dead One (1993), spectatorul este pozitionat intre
doua proiectii, una produsd de o camera staticd, CCTV ce surprinde strada nocturnd a orasului,
cealalta produsa de o camera de urmarire de-a lungul unui drum de tara. Vocea unui irlandez de
pe coloana sonora alterneaza intre punctele de vedere ale unei victime si ale unui agresor. Astfel,
spectatorul reexperimenteaza anxietati personale legate de diviziunile doctrinare si ideologice din
Derry, Irlanda de Nord, unde lucreaza Doherty.

Printre artisti proeminenti care au contribuit la evolutia artei video putem numi americanii
Vito Acconci, John Baldessari, Peter Campus, Doris Totten Chase, Norman Cowie, Dan Graham,
Joan Jonas, Bruce Nauman, Nam June Paik, Martha Rosler, Gary Hill si multi altii. In spatiul
European arta video a fost practicatd de Domingo Sarrey (Spania), Wolf Vostell (Germania), Wolf
Kahlen (Germania), Peter Weibel (Austria), David Hall (Marea Britanie), Miroslaw Rogala

(Polonia). Sunt reprezentative operele video ale artistilor precum Akram Zaatari (Liban), Juan
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Downey (Chile) si Colin Campbell (Canada). Lucrdri importante ale video artei realizate pe
parcursul secolului al XX-lea sunt:

e Wolf Vostell, Soare in capul tau - Decollage de televiziune (1963);
Andy Warhol, Somn (1963);

Nam June Paik, Violoncel TV (1964);

Bruce Nauman, Art Make-Up (1967-1968);

John Baldessari, Predarea alfabetului unei plante, (1972);

Martha Rosler, Semiotica bucatariei (1975);

e Bill Viola, Reflectii in piscina (1977-1979);

Cultura si noile tehnologii

Progresul tehnicii moderne este uimitor de rapid, de la modernitate la postmodernitate, de
la epoca industriala marcata de revolutia tehnologica la o etapa civilizatorie marcata de 0 economie
postindustriald, cibernetica si digitald. Pe acest fundal relatia dintre cultura si stiinta, cultura si
noile tehnologii devine din ce in ce mai complexi, aflandu-se sub semnul transdisciplinaritdzi:®
(Figura 1).

In interiorul fenomenului, cultura devine o )
Figura 1. Relatia dintre obiectele de studii

parte a tehnologiei, iar tehnologia isi elaboreaza

transdisciplinaritate
- P

propria culturd. Asistdm la o interferentd dintre ) o
. . a interdisciplinaritate
metode, instrumente, procedee, sisteme de il g

s . o @O«  multidisciplinaritate
referintd sau unitafi de- masurd. Acest fenomen . O O disciplinar
complex a fost popularizat de Constance Penley
si Andrew Ross, fiind desemnat prin termenul tehnocultura. Tehnocultura prezinta receptia sociala
si reprezentarea tehnologiei in literaturd si cultura populara din epoca modernad si postmoderna si
include toate mijloacele de informare, inclusiv film, televiziune, si animatii video, si platforme
Web. Acest nou domeniu, care este in proces de definire, se preocupa de modul in care au fost
imaginate masinile, calculatoarele si corpul uman, dar si de modul in care evolutiile tehnologice
ne-au influentat atitudinile fatd de munca, arta, spatiu, limbaj si trup.

Bunaoara, pana la mijlocul secolului al XX-lea, pictura prezentului se facea avand in
memorie pictura trecutului. Indiferent cd este vorba de analizat, asimilat, contestat, pastisat sau
condamnat, prima nu poate sd o uite pe cea de a doua. Picasso executd variatiuni libere, plecand
de la Meninele lui Velazquez, de la Femei din Alger al lui Delacroix, de la Dejunul pe iarba al lui
Manet. Astfel, pana la deceniile lui Pollock si De Kooning, o traditie picturald care merge de la

Lascaux la Van Gogh oficia referinte artistice; acelasi lucru semnalam in sculpturad, ai caror idoli

merg de la arta neagrd la Rodin. Insa, dupa anii 1960, memoria vizuald a oricdrui cetatean al unei

® Transdisciplinaritatea priveste - asa cum indica prefixul trans - ceea ce se afld in acelasi timp si intre discipline, si
induntrul diverselor discipline, si dincolo de orice disciplina. Finalitatea ei este Intelegerea lumii prezente, unul din
imperativele sale fiind unitatea cunoasterii. Sursa: https://ro.wikipedia.org/wiki/Transdisciplinaritate
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natiuni dezvoltate este putin cate putin incarcatd cu imagini mecanice, ale fotografiei,
cinematografului si televiziunii — acest ultim mod de comunicare inducand difuzarea — simultana
si fard deosebire de loc — a acelorasi reprezentari vizuale peste teritorii din ce 1n ce mai vaste. Mai
precis, epocii memoriei picturale 1i urmeaza acea a memoriei mecanice — acest ultim termen
neavand nimic peiorativ. A face opera vizuald nu se mai poate concepe de acum inainte fara a se
tine cont de fluxul regulat pe care il deverseaza presa, televiziunea si resursele web [8 pp. 230-

231].

Intrebari si Sarcini

1. Comparati doua fotografii ale cladirii Flatiron de Steiglitz si Steichen, cum sunt
combinate tehnicile pictorialismului cu un interes pentru elementele formale?

In fotografia lui Alfred
Stieglitz, vedem mai
putind  manipulare a
tiparitului si mai mult
accent pe structura de
bazda a  compozitiei.
Subiectul este aparent un
zgarie-nori modern, dar
Stieglitz ~ concentreaza
atentia  privitorului 1n
primul  rand  asupra
relatiei formale a
elementelor picturale ale
fotografiei.

Flatiron de Steiglitz | Flatiron de Steichen
Sursa: http://arthistoryteachingresources.org/lessons/twentieth-century-photography/

2. Elaborati un eseu imaginar despre arta viitorului.
3. Credeti ca arta digitala, designul poligrafic si designul de obiecte va fi apreciat la fel
de mult ca pictura si sculptura clasica?
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Anexa 1. Evaluare initiala

ANEXE

Evaluarea initiala se dovedeste a fi deosebit de utila la inceputul ciclului de studii. Ea are
rolul de a stabili care este nivelul de pregatire al studentului la inceputul cursului, pentru a putea
adopta o strategie, o tehnologie didactica care sa corespunda realitatilor. Evaluarea initiala este
bine sa fie realizatd pentru a putea determina cunostintele si acele capacitati care reprezinta
premise ale asimildrii noilor continuturi si de asemenea pentru formarea unor competente noi.

Evaluarea initiala la disciplina Curente si sinteze in artele moderne la Ciclul 1l va avea

urmatoarea structura:

Evaluarea initiala 1a disciplina Curente si sinteze in artele moderne

Numele prenumele studentului

Specialitatea (master)

Domeniul de formare
profesionald a studiilor de
licenta

E-mail si sau telefonul de
contact

I. Cum apreciati cunostintele Dvs. despre arta modernd? Bifati raspunsul

Slabe | Bune

Excelente

Il. Indicati mai jos competentele lingvistice specificand nivelul CECRL (Cadrul European
Comun de Referinta pentru Limbi - Al, A2, B1, B2, C1, C2)

Limba 1. Nivelul CECRL Limba 2. | Nivelul
CECRL

Limba 3.

Nivelul CECRL

Engleza Franceza

1. Numiti mai jos 3 trasaturi ale modernismului operand doar cu 3 cuvinte cheie

V. Ce curente ale artei moderne cunoasteti?

V. Definiti rolul artei s1 artistului In epoca modernad?

VI.  Numiti centrele artistice ale artei moderne

VII.  Numiti actorii din lumea artei moderne

VIIl. Numiti teoriile artei moderne pe care le cunoasteti

IX.  Ce legatura are arta cu evolutia noilor tehnologii?

X. Ce miscare din secolul XX ati fi dorit sa le studiati aprofundat? (incercuiti sau adiugati
raspunsul)

Fluxus, Hiperrealism, Young British artists,
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Anexa 2. Actorii din lumea artei moderne

ARTIST DEALEAR CURATOR CRITIC COLECTIONAR
Paul Durand- Ckcuieroregnetsier
Ruel (1831 - Louis Leroy (184691905)
1922) a fost un (1812 - 1885) )
< o - Victor
dealer de arta critic de arta
Claude Monet, . Chocquet
francez, care francez care in
Berthe ; S (1821 -
. este asociat cu Le Charivari a
Morisot, ) . . 1891)
Camille 1mpresionistii publicat un Jean-
o PiSSArTo si scoala din articol despre Baptiste
Impresionism . Barbizon. A expozitia din X
Alfred Sisley, . ’ Faure (1830-
fost unul dintre 1874, care a
Auguste I . . 1914)
. primii dealeri devenit, )
Renoir, Mary < Eugéne
. de arta Gustave
Cassatt si o Murer (1841
: moderna care a Geffroy (1855
Edgar Degas. NS —1906)
oferit sprijin —1926), John
S .. Henry
pictorilor sai Rewald Lerolle
stipendii si 1912-1994) (1848 -
expozitii solo. 1929)
Neo- Seurat, Roger Felix Fenon
impresio Signac, Fry (1861-1944) Frederic
nism Pissarro, Cross (1866- inventeaza | Clay Bartlett
1934) termenul (1873-1953)
inventeaz | neoimpresioni
Ambroise a sm. George-
Sintetism Gauguin, Vollard termenul Roger Fry Daniel de
si Emile (1866-1939), | post- (1866-1934), Monfreid
__ | sintetism | Bernard, Louis | a comercializat | impresio (1856 —
8 | simbolic Anguetin, lucrarile lui nism, Julius Meier- 1929),
2 | Nabis Pierre Paul Cezanne, | curatorul | Graefe (1867-
S Bonnard, André Derain, | expozitie 1935), Thadée
g Maurice Paul Gauguin i din Joachim Natanson
£ Denis, Paul | si Vincent van | 1910 Gasquet (1868 -
2 Ranson, Gogh. Manet (1873 — 1921) 1951),
2 Edouard and the
o Vuillard, Ker- | Paul Post- Alfred H. Henry
=3 Xavier Guillaume Impressi Barr Jr Lerolle
P Roussel, Félix | (1891 — 1934) | onistsLo | (1902-1981), (1848 -
S Vallotton, si | comercializa | ndra. John Rewald 1929)
Paul Sérusier. | lucrarile lui | Alfred (1912-1994)
Artisti Cezanne, Matisse. Barr Ivan
individua | Vincent van (1902- Auguste Morozov
li Gogh, Henri 1981) Cazalis (1871-1921)
de Toulouse- (1859-1930) a
Lautrec formulat Sergei
simbolis | Odilon Redon, denumirea de Shchukin
m Puvis de Nabis (1854-1936)
Chavannes
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fovism- ? | Henri Matisse, Louis Joachim
Maurice de Vauxcelles Gasquet
Vlaminck, (1870 — 1943) (1873 -
Andre Derain, a dat numele 1921)
Raoul Dufy fovistilor lucrarile lui
Cezanne
Expresionism Kirchner, Herwarth Karl Ernst
Auguste Walden (1879 | Osthaus
Die Brucke Macke, —1941), (1874-1921)
Der Blaue | Kandinsky, Peter Selz | metcenat si
Reiter Franz Marc, (1919-2019) colectionar
Max istoric de arta | german.
Beckmann, si curator
Otto Dix, specializat 1in
Egon Schiele, expresionismu
Oskar | german
Kokoschka,
Josef Gassler,
Alfred Kubin
Cubism Pablo Picasso, | Paul Louis Leo Stein
George Guillaume Vauxcelles (1872-1947),
Braque, Juan | (1891 — 1934) (1870 —1943) | Gertrude
Gris, Fernand | comercializa a dat numele | Stein (1874 —
Leger, Albert | lucririle lui curentului, 1946)
Gleizes, Jean | Picasso. Guillaume
Metzinger Daniel-Henry Apollinaire Peggy
Kahnweiler (1880 —1918) | Guggenheim
(1884-1979) scrie Les (1898 —
Josep Dalmau Peintres 1979)
i Rafel (1867 - Cubistes,
1937) Galerii Méditations
Dalmau Esthétiques
(1913)
Futurism Giacomo Filippo Gianni
Balla, Carlo Tommaso Mattioli
(1909) Carra, Marinetti (1903 -
Umberto (1876 — 1944) | 1977)
Boccioni, a lansat
Severini manifestul si
curentul
Orfism (1912) Frantisek Guillaume Jind¥ich
Kupka, Robert Apollinairea | Waldes
Delaunay, intitulat (1876-1941)
Sonia Terk curentul a colectionat
lucrarile lui
Kupka,
Vorticism Wyndham Ezra Pound
(1913), Lewis (1885-1975) a
London David intitulat
Bomberg curentul.
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Suprematism/
Constructivis
m

Kasimir
Malevici,
Vladimir

Tatlin,
Alexander
Rodchenko, El
Lissitzky,
Nuam Gabo,
Antoine
Pevsner

George
Costakis
(1913-1990)
in 1977 se
muta in
Grecia fiind
obligat sa
lase 50% din
colectie in
Galeria
Tretiakov.
Cele 1275
opere ramase
sunt expuse

astazi in
Salonic.
Neo- Piet Mondrian, Theo van
Plasticism/ De Theo van Doesburg
Stijl (1917) Doesburg,
Gerrit
Rietveld,
Vilmos
Huszar
Dada (1916) Marcel Frederic C. Walter
Duchamp, Torrey a Conrad
Hans Arp, achizitionat Arensberg
Raoul lucrarea lui (1878- 1954),
Hausmann, | Duchamp Nud Walter
Francis coborand scara Bareiss
Picabia, Kurt (1919 -
Schwitters. 2007),
Purism (1918) Amédée
Ozenfant,
Charles
Edouard
Jeanneret (Le
Corbusier)
Suprarealism | Salvador Dali, | Julien Levy André Breton | Peggy
(1924) René Magritte, | (1906-1981) (1896-1966) Guggenheim
Max Ernst, (1898 —
Yves Tanguy, 1979)
Joan Mir¢,
André Masson
Expresionism Jackson Harold Peggy
ul abstract Pollock, Mark Rosenberg Guggenheim
Rothko, emite termenul | (1898 —
Clyford Still, action 1979)
Barnett painting, critic
Newman, Clement
Willem de Greenberg a
Kooning, promovat activ
Franz Kline Color field
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Anexa 3. Tematica orientativa a referatelor

Traditie si inovatie in pictura franceza din secolul XIX-ce.
Abordarea culorii in pictura franceza din secolul XIX-ce.
Grupuri, fratii, asociatii artistice din secolul XI1X-ce.
Autoportretul artistilor europeni din arta moderna.

Salonul din Paris si Salonul refuzatilor

Aparitia muzeelor de arta si impactul acestora asupra artistilor.
Geografia pariziana: cartierele pictorilor moderni

Artisti revolutionari ai limbajului plastic.

© o N o gk~ wDhPE

Scriitorii, criticii de arta ai impresionismului;

=
o

. Impresionismul in afara Frantei.

-
-

. Artistul fotograf si fotografia artistica.

=
N

. Artisti neapreciati, artisti necunoscuti.

=
w

. Posteritatea colajelor: triumful resturilor.

H
o

. Sculptura de asamblaj.
. Arta 1900-Art Nouveau.
. Cubo-futurismul rus.
17. Art deco.

i
o ol

18. Pictura monocroma.

19. Moartea, Dumnezeu si Religie in arta postmoderna.
20. Efectele Pop art si Fluxus.

21. Moartea obiectului artistic: deplasarea spre conceptualism.
22. Arta si noile tehnologii

23. Arta si angajamentul politic

24. Arta feminista

25. Globalism si transnationalism

26. Rasa si identitate

27. Sexualitatea in art

28. Arta in spatiul public

29. Arta si societatea de consum

30. Arta contemporanda din Republica Moldova

31. Arta de dupa 1980

32. Folosirea cuvintelor in arta.
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Anexa 4. Lista subiectelor pentru evaluarea finala

Etimologia si definitia conceptului arta moderna;

Trasaturile si particularitatile artei moderne;

Periodizarea, curentele si tendintele constitutive ale artei moderne;

Problema si conceptele cheie ale postmodernismului;

Centrele artistice ale artei moderne, tendinte si reprezentanti,

Arta modernd si contemporana redefinirea conceptului, rolul si noud paradigma;
Trasaturile si rolul artistului in epoca moderna;

Tipologii artistice in cadrul sistemului totalitarist;

Lumea artei moderne si contemporane actori si roluri — criticul de arta;

. Lumea artei moderne si contemporane — Salonul, galerii si muzeele de arta moderna;
. Lumea artei moderne si contemporane — piata de arta;

. Teoria social critica a artelor vizuale;

. Teorii psihanalitice ale artelor vizuale;

. Teoriile semiologice ale artelor vizuale;

. Teorii poststructuraliste ale artelor vizuale;

. Forma si continut in arta moderna;

. Anti Iconografie (artd fara subiect) si probleme de sistematizare a genurilor;
. Instalatia o noud paradigma;

. Art performance — istoria, practici si artisti;

. Dinamica istorica a interferentei dintre tehnologie si arta;

. Arta fotografiei;

. Arta video;

. Cultura si noile tehnologii.
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