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De ce asta, de ce acum, de ce așa?

O istorie a artei vizuale românești pe bază de proiecte – ne-am gândit că acesta ar fi un unghi interesant din care să urmărim evoluția domeniului în ultimii 30 de ani. Oare cum s-ar vedea din această perspectivă – privite ca proiecte care au schimbat complet peisajul ultimelor trei decenii –, instituțiile, organizațiile, platformele, evenimentele?
Pentru public, arta plastică din România apare nu atât sub forma unei cronologii de artiști și de curente, ci mai degrabă ca o paletă de expoziții, proiecte și evenimente. De aici și necesitatea unei hărți, a unui ghid care să ne ajute să înțelegem nevoile și intențiile care au generat aceste inițiative. Să aflăm mecanismele din spatele evenimentelor și proiectelor de artă. Modul în care produsul vizual ajunge la public poate fi la fel de important ca produsul în sine.
Alături de Olivia Nitiș, curator și critic de artă, am încercat să identificăm o parte dintre cele mai relevante organizații și proiecte care au influențat, într-un fel sau altul, ultimii 30 de ani. Evident că și proiectul nostru, asemenea celor despre care vorbim aici, ar trebui să fie într-o continuă evoluție și actualizare, pentru că perioada avută în vedere este îndelungată, iar domeniul analizat a fost marcat, la fel ca societatea românească în ansamblu, de schimbări radicale. Aceasta este chiar a doua miză a proiectului, posibilitatea de a-l dezvolta ulterior.
Demersul nostru nu a fost în primul rând unul estetic, de analiză și valorizare, ci unul istoric, de reconstituire. De aceea am încercat ca în privința informațiilor despre instituții/organizații/spații să aplicăm o matrice cât mai neutră și echidistantă. Le-am solicitat chiar celor implicați informațiile necesare și am intervenit asupra lor strict în privința aspectelor formale. Le mulțumim tuturor pentru implicare. Inevitabil, utilizând doar materiale primite de la cei care au acceptat să fie incluși în volum, selecția care se regăsește efectiv în aceste pagini nu are pretenția de a fi complet relevantă.
Este evident că, pentru fiecare secțiune, era totuși nevoie de o punere în context cât mai detaliată, iar pentru asta am solicitat colaborarea unor specialiști. Ne-am bucurat de răspunsurile prompte, entuziaste, la obiect. Și de această dată am oferit libertatea totală, sugerând doar tema generală astfel încât, per ansamblu, să putem acoperi cât mai mult din arealul vizat. Ceea ce nu se regăsește în selecția de materiale de prezentare este completat de opiniile și analizele din articole.
În ciuda crizei generate de pandemie, care ne-a afectat aproape de la început, am continuat să credem că ideea poaate fi dusă la bun-sfârșit chiar dacă lipsa de mobilitate și restricțiile au pus sub semnul întrebării restul proiectului STATE OF THE ARTS, din care acest volum reprezintă doar o parte. Perspectivele nesigure în ce privește organizarea de evenimente cu public ne-au făcut să ne concentrăm și mai mult asupra volumului, îmbogățindu-l cu și mai multe puncte de vedere, inclusiv cu un supliment la care nimeni nu s-ar fi gândit în urmă cu jumătate de an, care reunește exemple, rețete, soluții prin care proiectele de toate felurile au fost continuate, adaptate și finalizate în ciuda crizei.
Știm că proiectul nostru nu reprezintă decât o imagine, incompletă și perfectibilă, într-un fel un stop-cadru al momentului 2020, pentru că, peste un an – chiar și fără neprevăzutul adus în viața noastră de pandemie – lucrurile vor arăta deja puțin altfel. Dar analizată la un loc cu istoria de 30 de ani din spate, ne ajută să înțelegem mai bine ce vedem acum și chiar să anticipăm ce vom vedea în câțiva ani. E important să existe și în continuare acces și la informația care vine dintr-o altă epocă, în care online, digital, cloud, rețea socială, comunicare instantanee etc. erau doar termeni de ficțiune. Acea cultură pe suport de hârtie, consistentă și indispensabilă, trebuie recuperată și făcută accesibilă celor care preferă să o „răsfoiască” (și) altfel.
Suntem convinși că cei care vor citi volumul înțeleg că arta a însoțit în fiecare moment omul și că expunerea la un obiect artistic – fie la modul individual, într-un spațiu de expunere; fie în grup, în cadrul unui eveniment social precum Noaptea Muzeelor; fie online, în fața unui dispozitiv – ar trebui să provoace și azi aceleași reacții ca în urmă cu 30 de ani. Acelea fără de care, desigur, viața noastră ar fi lipsită de ceva esențial.
octombrie 2020
ARTIST AM FOST, ARTIST SUNT ÎNCĂ
În România comunistă a existat un istoric (traumatizant pentru unii, plin de avantaje pentru alții) al relației dintre artist și instituțiile statului. Artistul trebuia „doar” să se „încadreze” în valorile propăvăduite de partid și beneficia astfel de „avantajele epocii de aur” (comenzi, achiziții, expuneri, plecări în străinătate).
Era o dependență în care unii începuseră să se simtă comod și pe care alții au refuzat-o, în ciuda consecințelor. După 1989 aceasta s-a metamorfozat, într-un ritm organic – poate prea lent văzut din afară –, în normalitate. Au apărut instituții noi ale statului care au devenit cu timpul tot mai transparente în privința banului public, au fost create și instituții private, adaptate economiei de piață.
De acum artistul poate alege de bună voie cu cine să lucreze ori, cum se întâmplă adesea, poate rămâne, în continuare, un singuratic. Diferența este că, de această dată, opțiunea îi aparține (cel mai adesea) în totalitate.
Magda Cârneci
foro: Vlad Rotaru
Poetă și critic/curator/istoric de artă, membră a celebrei generații literare ‘80, Magda Cârneci a fost și unul dintre teoreticienii postmodernismului în spațiul românesc și est-european. După Revoluția din 1989, la care a participat activ, s-a implicat în viața politică, civică și culturală. A fost membră a Frontului Salvării Naționale din 1990. A fost directoarea Institutului de Istoria Artei din București între 1990-1992. A publicat numeroase volume de poezie, eseu, traduceri și un roman. A organizat numeroase expoziții de artă, individuale și colective. A fost directoarea ICR Paris între 2006-2010. A fost președinta GDS și președinta PEN România până la finele lui 2019. Este redactor-șef al revistei ARTA. Este membră a Parlamentului Cultural European (ECP), iar în 2019 a primit Legiunea de Onoare din partea Statului Francez.
ARTA ROMÂNEASCĂ DUPĂ 30 DE ANI

subREAL, News from Dracula, 1995
Dintr-un anume punct de vedere, calat pe actualitate, s-ar părea că un abis separă în România, de o manieră simultan dramatică şi spectaculară, perioada comunistă de dinainte de 1990 de cea, îndelung tranziţională, care a urmat Revoluţiei din decembrie 1989 şi până în prezent. În artele plastice de pildă, s-ar putea presupune o adevărată soluţie de continuitate între glaciaţiunea unui modernism cuminte şi controlat de cenzură din ultima decadă comunistă a anilor ‘80, pe de o parte, şi, pe de altă parte, bulversarea morală, psihică şi estetică adusă în anii ‘90 de brusca dispariţie a constrângerilor şi ordinii totalitare, acompaniată de deschiderea ţării către restul convulsiv al lumii.
Aruncată la finele dictaturii ceauşiste într-un inevitabil haos social-politic-economic, lumea artistică românească a mai trebuit să suporte, în plus, şi irumperea unei noi ere estetice, din contactul cu cultura audio-vizuală de masă şi cu mediul artistic internaţional, aflat el însuşi într-o turbulentă transformare. În fapt, de-a lungul anilor ‘90, schimbările de direcţie aduse de procedeele artistice postmoderne, deja la lucru din anii ‘70-‘80, apoi presiunea globalizării economice de tip neo-liberal şi ideologia multiculturalismului, evidente din anii ‘90 dar mai ales în anii 2000, au remodelat puternic, uneori dramatic, scena artistică şi piaţa artistică mondiale.
Două momente simptomatice par să încadreze suficient de clar în România această perioadă artistică de 30 de ani. În 1988, celebra „Bienală a Tinerilor Artişti” de la Baia-Mare radiografia o nouă generaţie de plasticieni, numită „optzecistă” dar şi postmodernă, alcătuită din pictori, sculptori, graficieni, designeri, artişti decoratori şi critici de artă. În 2010, un impozant album de artă intitulat 100 to Watch scanează cea mai nouă generaţie, declarat cosmopolită, alcătuită de practicieni români ai vizualului din domeniile graphic designului, publicităţii, filmului, televiziunii, benzii desenate etc. Între aceste două repere se poate constata magnitudinea schimbării de paradigmă vizuală şi lungimea drumului parcurs, fie el plin de ocolişuri, compromisuri şi deturnări, între cele două „ere artistice” menţionate mai sus.
După mediocritatea generală impusă de ideologia comunistă (dar evitată cu abilitate de mulţi plasticieni), apoi în ciuda rezistenţei la inovaţie promovată tenace de curentele culturale postcomuniste, odată cu a doua jumătate a anilor ‘90 începe să apară în mediul artistic românesc o opoziţie mai consistentă la cadrul politic şi cultural dominant, de „tranziţie”. E momentul în care se deschide în România Centrul Soros pentru Artă Contemporană şi se dezvoltă progresiv o conştiinţă a urgenţei schimbării, a nevoii de a dezvolta atitudini critice faţă de procesele sociale în curs. E momentul în care artiştii încep să afirme cu mai mult curaj şi dezinvoltură adevăruri inconfortabile împotriva clişeelor politice şi achiziţiilor culturale fosilizate, depăşite de viteza în accelerare a schimbărilor din jur, evidente pe toate planurile.
În evoluţia câmpului artistic local al acestor ultimi 30 de ani, se pot degaja două linii principale de analiză, pe care nu vom face aici decât să le atingem succint: cea din jurul noilor tehnologii, pe de o parte, şi cea legată de instituţii şi de reconversia lumii artistice, pe de altă parte. Cele două linii sunt evident legate, direct sau indirect, de situaţia socio-culturală internă şi externă, şi angajează atitudini publice mai mult sau mai puţin clar asumate.
În anii ‘90 şi mai ales la începutul anilor 2000, se generalizează noi tehnici artistice – arta video, arta digitală, arta multimedia –, ca să nu menţionăm fotografia, instalaţia şi performance-ul, a căror dezvoltare în România, deşi începută încă din anii ‘70 şi manifestată timid (din cauza cenzurii) în anii ‘80, se conturează pregnant abia după 1989. Pe lângă acestea, noi posibilităţi de intervenţie artistică în spaţii din ce în ce mai neconvenţionale îşi fac de asemenea apariţia, modificând radical modalităţile de expunere a obiectului artistic şi strategiile expoziţionale. Multiple manifestări vizuale, inovatoare şi provocatoare, irump în Bucureşti, dar şi în marile oraşe româneşti. Apar noi atitudini faţă de social şi de politic, dezinhibate şi agresive, şi noi relaţii cu publicul şi cu spaţiul public. Mai atente la contextul imediat şi mai reactive la chestiunile civice şi politice locale, aceste noi relaţii estetice se impun pe scena artistică în cadrul unei noi culturi urbane în expansiune, care prinde progresiv conştiinţă de sine.
Dintr-o perspectivă estetică generală, direcţia cea mai vizibilă şi mai novatoare a acestei perioade este cea care lasă în urmă ideea operei de artă ca entitate auto-suficientă şi auto-centrată, ancorată în conceptele clasice de perfecţiune, armonie şi frumos, sau cel puţin în noţiunile moderniste de absolut estetic şi de obiect-fetiş. Acest trend nou, radical diferit de producţia artistică anterioară, este din ce în ce mai orientat către procesualitatea deschisă a concepţiei şi producerii obiectului de artă, către gestul artistic asumând fragmentarul, provizoriul, hazardul sau acţiunea punctuală şi efemeră, într-un spaţiu dat şi într-un timp strict circumscris, preferând interacţiunea activă cu publicul şi cu ambientul imediat unei existenţe de durată. Această orientare estetică nouă, care ţine seama de contextul social, politic şi cultural al actului artistic, manifestă o puternică dimensiune relaţională, comunicaţională şi sociologizantă, absentă (deşi nu întru totul) din paradigma artistică anterioară.
Marile expoziţii ale acestei perioade au ilustrat diferitele direcţii explorate cu predilecţie pe scena românească post-decembristă: utilizarea noilor tehnologii şi angajamentul artistului în actualitatea sociopolitică ardentă1; punerea în lumină a dimensiunii feministe a anumitor demersuri artistice2; apariţia unei noi priviri curatoriale şi muzeale asupra artei contemporane3; reconstituirea unui pol al identităţii tradiţionale, încarnate în curentul neo-bizantin de dinainte de 1989, devenit neo-ortodox în anii ‘904; recuperarea memoriei culturale a domeniului vizual autohton5. Pe de altă parte, pentru o viziune de ansamblu asupra perioadei, aşa cum o trasează provizoriu şi destul de sumbru expoziţia Transitionland din anul 2000 asupra primului deceniu postcomunist6, astăzi încă aşteptăm asemenea expoziţii de sinteză promise şi amânate.
De-a lungul celor 30 de ani în chestiune, jalonaţi de câteva evenimente majore, între care războiul din fosta Iugoslavie, integrarea României în NATO şi apoi în Uniunea Europeană, structura instituţională a domeniului artelor vizuale a cunoscut şi ea câteva rupturi şi reaşezări spectaculoase. Raportul între statal şi privat s-a schimbat destul de profund, noi actori instituţionali au intrat în arena publică. Rolul Ministerului Culturii7, ca şi cel al Uniunii Artiştilor Plastici (UAP), s-a diminuat în mod accentuat în agitata economie culturală locală, ca peste tot în Europa de Est, în timp ce noi instituţii, majoritatea private, au preluat ştafeta într-o anumită proporţie. După anii ‘90, marcaţi de influenţa majoră a Centrului Soros pentru Artă Contemporană în ce priveşte introducerea noilor tehnologii artistice, alte centre şi fundaţii private au început să propună o ofertă artistică alternativă din ce în ce mai diversificată şi mai concurenţială8. Pe de altă parte, chiar la polul instituţional, se deschide la Bucureşti, în anul 2004, un Muzeu Naţional de Artă Contemporană (MNAC) care provoacă – prin opţiunile estetice destul de exclusiviste şi de radicale, orientate către avangarda internaţională – o polarizare destul de virulentă a mediului artistic local între generaţii şi demersuri estetice contrastante. În 2003, crearea Institutului Cultural Român a avut drept ţel să propună o imagine mai dinamică a culturii române în străinătate: strategia sa va da de aceea prioritate producţiei vizuale novatoare, aliniate la standardele internaţionale. Centrele culturale străine şi fundaţiile internaţionale implantate în România în aceşti ani au jucat şi ele un rol în intensificarea schimburilor artistice româneşti cu exteriorul şi implementarea unor practici cosmopolite în arta locală.
Chiar şi din punctul de vedere al schimbărilor instituţionale, putem spune deci că arta marcantă a acestor ultime două decenii a fost cea produsă în cea mai mare parte în afara sistemului moştenit de la vechiul regim comunist. Arta non-oficială, non-instituţională de dinainte de 1989 – considerată în epocă drept „rezistentă” sau „disidentă” – a devenit cu mult mai vizibilă în ultimele două decenii, reducînd la un rang secund, uneori minor, discursurile artistice acceptate şi oficializate ale perioadei precedente. Într-un anume fel, în cadrul noilor forme de organizare artistică menţionate mai sus, tocmai această artă „underground” sau „alternativă” de dinainte de 1989 a devenit – prin vizibilitate şi publicitate, prin promovare instituţională constantă – chiar discursul dominant, chiar „arta oficială” a ultimei decade, întocmai ca în Occident.
În ce priveşte presa de artă, în timpul acestor ultime decenii şi-au făcut apariţia mai multe reviste de artă orientate multidisciplinar şi cosmopolit, care şi-au propus să stabilească o panoramă cât de cât coerentă a unei situaţii creative emergente şi confuze, dificil de sistematizat şi de analizat. Dar majoritatea au dispărut după un timp destul de scurt dintr-un peisaj al presei inflaţionar şi concurenţial, dominat din ce în ce mai tare de gustul tabloid impus de importul de titluri internaţionale9.
După o primă şi timidă apariţie în anii ‘90 a unei serii de galerii de artă susţinute de diverse instituţii şi fundaţii naţionale şi străine10, abia în anii 2000, în a doua jumătate a acestora, un nou val de galerii private, ţinute de tineri profesionişti şi orientate mai degrabă către arta alternativă şi de avangardă îşi fac apariţia şi continuă să funcţioneze şi în prezent11. Întărită de fenomenul recent al spaţiilor conduse de artişti (artist-run galleries) şi mai ales de apariţia licitaţiilor de artă contemporană, o viziune concurenţială şi comercială asupra artei actuale începe să prindă consistenţă. Aceasta, în absenţa unui mediu suficient de dens de cunoscători şi de colecţionari de artă de ultimă actualitate.
De-a lungul acestui parcurs nu tocmai linear şi uşor de sistematizat, au existat şi momente de mare tensiune, de scandal mediatic, provocate de câteva expoziţii care, prin subiectele lor, au atins zone înainte imposibil de abordat, precum tabuurile sexuale sau estetice, interdicţiile politice sau icoanele naţionale etc. Acestea au forţat o dilatare a problematicii artistice şi a acceptabilităţii estetice a mediului cultural românesc, atrăgînd şi o vizibilitate sporită, nu întotdeauna pozitiv, a producţiei vizuale locale12.
În anii ‘90, au apărut şi câteva festivaluri internaţionale de artă organizate în diverse localităţi din ţară, într-un efort destul de reuşit de descentralizare culturală şi de sincronizare culturală regională, care a relevat noua forţă creativă şi instituţională a unor centre precum Cluj, Timişoara sau Iaşi13.
În anii 2000, a avut loc un număr de experimente curatoriale de anvergură internaţională, precum Bienala Tinerilor Artişti de la Bucureşti, Bienala Periferic la Iaşi, Bucharest Biennale sau Bienala internaţională de gravură experimentală (începută la Timişoara şi continuată la Bucureşti). Ca să nu menţionăm mai recentele „Nopţi albe” ale muzeelor şi ale galeriilor de artă, care, după modelul francez originar, au cunoscut un real succes în ultimii ani, ceea ce denotă dorinţa mediului artistic local de a se alinia la practici şi comportamente culturale internaţionale.
În prezent, o seamă de plasticieni români circulă destul de mult prin galeriile şi muzeele din lumea întreagă, iar câţiva dintre ei cunosc un cert succes internaţional, precum Mircea Cantor, Dan Perjovschi, Ion Grigorescu, Adrian Ghenie, Geta Brătescu, Victor Man, Irina Botea, Călin Dan, Daniel Knorr şi alţii. Noua generaţie de plasticieni din interiorul ţării se arată din ce în ce mai decontractată faţă de trecutul naţional şi din ce în ce mai bine conectată la pulsul actualităţii vizuale transnaţionale. Tinerii galerişti români frecventează din ce în ce mai curajos marile târguri internaţionale de artă, unde producţia românească începe în sfârşit să se vândă. Abundă şi siteurile care promovează din ce în ce mai inteligent şi mai agresiv o varietate de obiecte vizuale aflate din ce în ce mai pe fază cu ce se cere pe piaţa internaţională de artă.
Un abis pare deci să separe arta vizuală de dinainte şi de după 1989 în România. Cu toate acestea, dintr-un alt punct de vedere, mai puţin optimist, se poate pune întrebarea dacă suficiente elemente novatoare au reuşit cu adevărat să pătrundă în „fibra” mediului românesc şi să transforme în profunzime mentalităţile culturale locale. Nu e întotdeauna facil să decelezi zonele de discontinuitate ale unui comportament artistic local, tensionat, aş zice perpetuu, între perechi de poli ideologici opuşi, între cosmopolitism şi provincialism, între novatorism şi tradiţionalism, între integrarea europeană şi conservarea unei specificităţi naţionale ireductibile.
Peste tot, în toate domeniile societăţii româneşti, pare că starea de spirit care domină nu e cea de a reforma cu adevărat sistemul „post-totalitar-neo-liberal” apărut progresiv în aceşti ultimi ani, ci mai degrabă de a „manageria” un amestec inextricabil de elemente noi şi vechi şi de a prezerva un sistem de privilegii, fie ele vechi sau recente. Arta strict contemporană a rămas în continuare un mister pentru politicieni, birocraţi şi mass-media, dar şi pentru marele public divizat la rândul său în sub-publicuri fragmentate şi dezinteresate din ce în ce mai mult de „cultura înaltă”. Statutul economic şi social al plasticienilor continuă să se degradeze ineluctabil şi mulţi dintre ei se reconvertesc spre profesiuni mai bănoase sau preferă să emigreze. Pe de altă parte, e adevărat că domeniul vizualului s-a lărgit foarte mult, până la a include o mare cantitate de publicitate şi kitsch. Dar învăţământul artistic din România rămâne încă insuficient adaptat la exigenţele unei economii de piaţă din ce în ce mai impregnate de vizualitate imediată şi vandabilă.
De-a lungul acestor ultimi 30 de ani, în afara artiştilor „alternativi”, finalmente destul de puţini, mediul artistic românesc nu şi-a dat prea mult osteneala de a se analiza în profunzime: moştenirea sa totalitară, încă neştearsă cu totul, şi viitorul său capitalist nesigur şi nu cu totul dorit rămân teme insuficient explorate – iar numărul de expoziţii, de cărţi şi articole dedicate acestor subiecte rămâne în continuare teribil de limitat. Nicio ofertă expoziţională locală suficient de importantă nu a fost acceptată de marile muzee occidentale: la fel ca în alte domenii, se importă mult, dar se exportă mult mai puţin. România rămâne o scenă artistică secundară.
Înainte vreme, cum observa un artist ca Dan Perjovschi, trebuia să te lupţi pentru arta video, pentru instalaţie şi peformance. În prezent, trebuie încă să te lupţi pentru ca o artă „critică” sau „sociologică” să poată propune un spaţiu de rezistenţă lucidă şi activă faţă de o realitate socio-politică din ce în ce mai nesigură şi mai neliniştitoare. Idealul sau exigenţa unei arte ancorate în problematica cea mai acută a societăţii rămâne încă un ţel de atins…
Dacă „realismul socialist” al epocii comuniste a fost înlocuit în aceşti ultimi ani cu un realism capitalist, chiar un „neo-realism socialist-capitalist”, aşa cum e profesat de pildă de „şcoala de la Cluj”, o şcoală bine prizată actualmente în Occident şi în SUA, nu e sigur că paradigma culturală autohtonă s-a schimbat cu adevărat şi în profunzime. Dacă „modernismul academic” de dinainte de 1989 este înlocuit în prezent de un „neo-modernism” de tip „life-style”, consumist şi neo-pop, imitînd toate modele occidentale şi libertin din toate punctele de vedere, nu e sigur că dimensiunea critică, chiar angajată, a actului artistic a fost cu adevărat integrată în comportamentul artiştilor români.
Acestea fiind zise, sunt plasticienii români foarte diferiţi de colegii lor occidentali, mă întreb? Sau, mai degrabă, ei împărtăşesc un spaţiu-timp civilizaţional din ce în ce mai omogen şi mai dominat de economia globală, în care diferenţele istorice, politice şi culturale, percepute în prezent ca exotisme demne de a fi puse în valoare şi de a fi cultivate de dragul diferenţei, vor dispărea cu timpul de tot?
Istoria ne-o va spune, dar pentru asta va trebui să mai aşteptăm încă 30 de ani…
Cosmin Nasui
foto: Adi Bulboacă
Specialist în istoria artelor – secolul XX și contemporană – și fondator al celei mai largi platforme online pentru susținerea și promovarea artei contemporane românești, modernism.ro. Este curator la platforma muzeală privată PostModernism Museum și managing partner la Nasui collection & gallery care expune, reprezintă și promovează artiști români în țară și străinătate. Publicații (selectiv): Artele plastice în regimul comunist în Panorama Comunismului în România, Liliana Corobca (coord.), Ed. Polirom (în curs de apariție); Petre Abrudan – Colonia pictorilor Baia Mare 2019 (2019); Cultura de masă în „Epoca de Aur”: Cîntarea României & Cenaclul Flacăra, Ed. PostModernism Museum, 2019; Erotismul în arta românească modernă și contemporană, Ed. PostModernism Museum, 2014; Colorând griul/Colouring the grey, Ed. Vellant (2011).
O PRIVIRE CONDENSAT RETROSPECTIVĂ ASUPRA CELOR 30 DE ANI DE ARTĂ ROMÂNEASCĂ DE DUPĂ 1989

subREAL, The Castle of Carpati, 1996
Infrastructura instituţională artistică națională
În anii ‘90, infrastructura culturală și artistică își păstrează în cea mai mare parte forma de dinainte de 1989 (minister național, muzee naționale, regionale, județene, locale, case de cultură, direcții de cultură pe lângă consilii locale și județene, Uniunea Artiștilor Plastici (UAP) cu filialele și Combinatul Fondului Plastic etc.), dar și metodele de lucru, caracterizate cel mai adesea de lipsa de transparență. Rezultatul direct este atrofierea și reprofilarea scenei de mijloc a artei. Nu de puține ori este păstrată alinierea instituțiilor la politica „persoanelor providențiale”, înzestrate cu geniu artistic, inclusiv gospodăresc, în înțelegerea romantică a termenului. Această politică aduce în prim plan oameni care se identifică cu instituțiile statului.
Anii ‘90 rămân așadar caracterizați de nedemocratizarea resurselor pentru artă, alocarea de resurse prin atribuire directă, fără licitații publice, fără proiecte manageriale, cu numiri prin ordine de ministru, fără concursuri, uneori doar cu simulări scriptice de concursuri etc. La începutul anilor 2000, situația nu era cu mult îmbunătățită.
O probă a autismului dobândit de lumea artistică în comunism este lipsa de reacție promptă, prin mijloacele specifice artelor, la contextul social și politic turbulent al decadei anilor ‘90, marcată de mișcări sociale precum: „golaniada” sau fenomenul „Piața Universității”, mineriade, manifestații, greve etc. Aceste potențiale subiecte cotidiene, cu puternic impact politic dar și social, având adesea ca grup țintă intelectualii, nu sunt reflectate la timpul prezent în arta contemporană a decadei ‘90. Aceste subiecte apar târziu ca reflectare în lucrări de artă, de după 2004 (intrarea României în NATO) sau ceva mai pronunțat după 2007 (intrarea României în UE și condamnarea regimului comunist ca ilegitim și criminal), ca un subiect bun mai ales pentru „exportul” cultural.
Probleme de profunzime precum: cele de transparentizare a fondurilor publice alocate achiziției sau comenzilor de artă sau evenimentelor expoziționale, legislație specifică drepturilor de autor, statut al artistului, conservare și restaurare a patrimoniului cultural, autentificarea, evaluarea și expertiza operelor de artă și a bunurilor cu semnificație simbolică, acces la arhive, înregistrare a cadrului instituțional legal al UAP, deconspirarea artiștilor și istoricilor de artă colaboratori ai regimului și mai ales ai Securității au rămas, unele până târziu, altele până în prezent, nerezolvate.
Uniunea Artiștilor Plastici
Din inerție, adesea criticata UAP funcționează și după 1989 cu statutul din anul de înfiinţare, 1950, având o bază materială moştenită din perioada comunistă: galerii, ateliere de creație, Combinatul Fondului Plastic, precum şi evenimente artistice ca saloane, premii, comisionări (adesea netransparente), tabere și simpozioane etc. Ca o tendință generală, patrimoniul și baza materială aflată în proprietatea sau gestiunea UAP au fost după 1989 într-o continuă scădere, instituția pierzând atât patrimoniu imobil – sedii de galerii, case de creație, ateliere, terenuri – cât și mobil sau economii (UAP era printre puținele instituții din comunism care putea deține valută), generând continuu datorii și penalizări.
După 1989, dinamica președinților UAP care au reprezentat uniunea în raport cu instituțiile statului este ceva mai mare faţă de cele 4 mandate lungi de preşedinţi dintre 1950 și 1990). Aceştia au fost: 1990 – Horia Bernea; 1991 – Mihai Mănescu; 1993 – Nicolae Alexi; 1999 – Alexandru Ghilduș; 2002 – Zamfir Dumitrescu; 2006 – Șerban Dumitru; 2010 – Petru Lucaci. Uniunea Artiștilor Plastici a crescut însă ca număr de membri: la 1 decembrie 1953, UAP avea 576 de membri; în 1989, 1.318 de membri (967 membri titulari și 351 stagiari); iar după anii 2000 explodase la peste 5.000 de membri.
Patrimoniul cultural artistic între lege și fărădelege
Există încă sensibilități datorate întârzierii legiferării aspectelor legate de patrimoniul cultural mobil și o serie întreagă de probleme, legate în lanț, când acestea sunt făcute. Legea nr. 182/2000 privind protejarea patrimoniului cultural național mobil a intrat în vigoare la 25 ianuarie 2001. Această lege a permis retrocedările de opere de artă din muzee, inclusiv cele clasate tezaur. Acest asalt a fost sesizat atât în presă, cât și de către diferiți manageri de muzee.
Târziu apare și legea nr. 311 din 8 iulie 2003 a muzeelor şi a colecţiilor publice. Multe muzee, precum Muzeul de Artă Cluj Napoca (Palatul Bánffy), Muzeul Județean de Artă Brașov, Muzeul de Artă Contemporană Galați, își pierd parțial sau total sediile; altele, precum Muzeul de Artă „Lucian Grigorescu” din Medgidia, sunt închise.
Cu o piață de artă în dezvoltare, care adaugă alte tipuri de constrângeri și care atinge echivalentul a 15 milioane de euro anual, în perioada 2013-2020 sunt adresate și nevoi tot mai pronunțate de autentificare, expertiză și evaluare a operelor de artă. Până târziu în 2013-2014, experții și evaluatorii de artă erau acreditați doar de Ministerul Culturii. Abia începând cu constituirea Asociației Experților si Evaluatorilor de Artă din România (AEEAR), conform standardelor ANEVAR SEV 2017, o serie de 57 de experți, membri AEEAR, își pot desfășura activitatea specializată. Ceva mai târziu, casa de licitație Artmark înființează Societatea Evaluatorilor de Artă și Obiecte de Colecție care „reunește peste 30 de evaluatori autorizați ANEVAR și experți atestați de Ministerul Culturii, cu o mare experiență muzeală, dar și cu experiență practică în piața de artă”. Într-un ecosistem organic al pieței de artă au apărut și au dispărut case de licitații și alte structuri mai mult sau mai puțin funcționale precum: Societatea Colecționarilor de Artă din România, Asociația Comercianților de Opere de Artă din România, Federația Patronală din Comerțul cu Obiecte de Artă din România, Patronatul Comercianților de Artă din România.
Mișcări, grupuri și tabere
Ca argument al continuității unor tipuri de factori coagulanți ai lumii artistice stă generația ‘80, cu încadrarea activității acesteia în Cenaclul Tineretului Atelier 35, direct în subordinea UAP, dar în legătură și coordonare cu mișcarea culturală de tineret asociată Uniunii Tineretului Comunist (UTC) și Uniunii Asociațiilor Studenților Comuniști din România (UASCR). Aproape toate numele relevante de artiști care au activat postrevoluționar, unii ajungând în pozițiile de conducere ale lumii artistice, s-au format, pregătit și au evoluat în cadrul Atelier 35.
Într-o întoarcere la modelele antebelice (tradiționaliști versus moderniști) sau cu ecouri mult mai departe în timp, au reînviat, la propriu, cele două tabere: iconodulii (pictorul Sorin Dumitrescu) și iconoclaștii (criticul Erwin Kessler). Descoperind puterea libertății de exprimare liberă, energia creatoare a fost cheltuită adesea în schimburi explozive de replici și invective care nu rareori amestecau atacul la persoană cu pamfletul. Aceste replici înțesate cu adjective gastronomice au confiscat atenția scenei de artă, dar și a publicului captivat de parodia spectacolului. Efectul obținut a fost o gălăgie generalizată, iar în loc de construcție, demolare și mai ales polemică de dragul polemicii.
Există, cum anticipam mai sus, o continuitate inclusiv a grupurilor de artiști formate înainte de 1989. Cele trei mari grupuri – kinema ikon, Prolog și 9+1 – își continuă activitatea cu succes de public.
Fundaţia Anastasia, condusă în calitate de președinte de pictorul Sorin Dumitrescu, demonstrează și ea o afișare programatică a artei către cultura eclezială. Fundația „are ca obiect principal de activitate consolidarea relaţiilor dintre cultura laică şi cultura eclezială”. În aceeași zonă ortodoxă, însă mai radical înțeleasă, a activat pentru o perioadă cuplul de artiști Marian Zidaru și Victoria Zidaru, într-o formulă de grup sub numele de Noul Ierusalim și Fundația Sfânta Virginia, înfiinţată în anul 1995.
Pe palierul opus tradiției au activat, unele la început în siajul Centrului Soros pentru Artă Contemporană (CSAC), grupurile subReal, Euroartist, 2D, 2META. Aceste grupuri au fost create pentru a răspunde mai ales formulei participării pe bază de proiect sau aplicație în expoziții, bienale, festivaluri și rezidențe de artă. Practic, aceste grupuri sunt active mai cu seamă în cadrul unor evenimente artistice finanțate de acest fel, de multe ori lucrările acestora fiind create ca răspuns la un context specific.
Apar firesc, noi grupuri lansate pe criterii generaționale, de către studenți sau foști studenți din învățământul artistic universitar precum: Crinul, Pâlnia, Rostopasca, Cutter, Grupul celor 6, Supernova, Version, Noima.
Privatizarea instituțiilor de artă
Similar cu alte domenii, câteva dintre instituțiile de artă și cultură ale statului „comunist” se „privatizează”, iar funcțiile de conducere sunt preluate de cei din așa-numitul „eșalon doi” de altădată. Oficiul Național pentru Documentare, Expoziții și Artă este „concurat” de Fundația Artexpo, ambele conduse de Mihai Oroveanu (ginerele lui Leonte Răutu și nepotul lui Ion Jalea), de altfel unul dintre primii angajați ai oficiului de la înființarea acestuia. După cum se știe, cu sprijinul și implicarea directă a controversatului prim-ministru Adrian Năstase, este înființat Muzeul Național de Artă Contemporană avându-i la conducere pe Mihai Oroveanu și Ruxandra Balaci.
Călin Dan a jucat și el un rol important în „privatizarea” publicației și arhivelor revistei ARTA. După dispariția tragică a lui Mihai Drișcu și după o scurtă conducere a lui Dan Grigorescu, revista ARTA trece sub conducerea redactorului-șef Călin Dan, ocazie cu care numerele revistei devin adesea catalogul expozițiilor organizate de acesta, în formula individuală sau de grup subReal, și al cercului de apropiați al acestora. Arhiva revistei ARTA (după spusele lui Călin Dan, circa 600 de kilograme de dosare în cutii) este transferată și „privatizată” de grupul subReal, pentru a fi pusă în slujba acestuia în a accesa o serie de burse, primele dintre acestea la Künstlerhaus Bethanien din Berlin și Akademie Schloss Solitude. Arhiva a reprezentat un scop lucrativ, devenind astfel la propriu o serie de lucrări ale grupului subReal.
Publicațiile de artă și arhivele de specialitate în postcomunism
Un bizar și totodată bulversant comportament de continuitate, mărturie al grelei despărțiri de trecut, este și modul în care revista ARTA își numerotează și datează aparițiile a șase din edițiile din anul 1990 tot cu anul 1989. Nu pare o simplă coincidență că revista ARTA sucombă în preajma apariției Centrului Soros pentru Artă Contemporană al cărui director, în perioada 1992-1995, a fost Călin Dan, de altfel ultimul redactor-șef al revistei ARTA. Cum credem că la fel de neîntâmplător, confruntându-se cu propriile probleme financiare după 1993, UAP rămâne fără memoria instituțională a arhivei revistei ARTA, această activitate de documentare fiind preluată și continuată de CSAC. Similar, o parte importantă din arhiva Oficiului pentru Documentare și Expoziții de Artă, privatizat ca activitate și devenit resursă din fundația Artexpo, ajunge, după o prelucrare de câteva decenii timp în care nu a fost accesibilă, în Secția de Documentare și Memorie Digitală a MNAC, dar și în anticariatele bucureștene. Iar partea igienizată (sanitizată) a arhivei istorice va deveni, de la finalul anului 2017, Centrul de Documentare și Cercetare a Culturii Vizuale Mihai Oroveanu.
Revista Artelier a fost editată în primii ani de CIAC, iar apoi coeditată împreună cu Departamentul de Artă Contemporană al Muzeului Național de Artă din României, umplând locul deținut altădată de revista ARTA. Pentru perioada de început a anilor 2000, într-un bruiaj cauzat de încercările de adaptare sau de redefinire ale principalelor rețele instituționale (fie ele UAP, CSAC/CIAC ori MNAC), locul comunicării acestora este suplinit și apoi treptat luat de două grupuri online, o listă de email-uri și un grup de yahoo: nettime-ro și începem, care concentrează discuțiile și dezbaterile artistice. Odată cu evoluția site-urilor, rețelelor sociale de tip Facebook și aplicațiilor specializate, aceste două grupuri dispar discret după câțiva ani. În aceeași perioadă apare și dispare cultura fanzinelor.
Tot în acest context descentralizat apare în 1999 revista de artă contemporană Balkon de la Cluj, realizată în colaborare cu revista omonimă de la Budapesta, schimbându-și de la nr. 14, 2003, titlul în Revista IDEA artă + societate, editată de IDEA DESIGN & PRINT SRL.
Festivaluri, bienale, nopți albe și platforme
Evenimentele festivaliere de după 1989 sunt, în mod firesc, uneori o formă de continuare, alteori de reacție la adresa celor de dinainte. Chiar și „Festivalul Cântarea României”, a cărui ultimă ediție a avut loc în 1989, rămâne adesea invocat după 30 de ani, ca reper mai ales pentru nereușitele marilor programe culturale naționale.
Într-un regim similar cu cele de dinainte de 1989, festivalurile care au animat anii ‘90 au fost cele studențești. Merită amintite aici Festivalul Studențesc de la Timișoara – Studentfest, Festivalul Gata București, CineMaIubit, București și altele.
În zona progresistă „experimentală”, după ce organizase în 1981 expoziţia Medium, la Sf. Gheorghe, artistul Baász Imre a organizat în 1990 prima ediţie a AnnART. În același elan festivalier de performance-uri a pornit și bienala Periferic (1997-2008). Bienala Internațională a Tinerilor Artiști, cu o primă ediție organizată în 2004 de Fundaţia Culturală META, sau Simultan, un festival anual de artă video și new media, care se desfășoară la Timișoara începând cu anul 2005.
În noul cadru de gândire evenimențială, cu agendă culturală corespondentă european (dar cumva opuse la început ca atitudine evenimentelor diurne de tipul „zilelor” cu date de aniversări festive), sunt realizate și proiecte precum Noaptea Albă a Muzeelor (începând cu 2004), Noaptea Institutelor Culturale (din 2006), Noaptea Galeriilor (cu prima ediție în 2007) și apoi, desigur, întreaga pleiadă de zile ale diverselor fenomene culturale care au umplut agenda și calendarul organizatorilor și consumatorilor acestor tipuri de evenimente. Anii 2008-2010 sunt marcați de criza economică, care schimbă prioritățile multora dintre actorii culturali și determină o schimbare reală a paradigmei prin constituirea pieței de artă.
Schimbarea paradigmei de finanțare a artei: CSR, bănci și companii farma
În procesul de integrare europeană a României, fenomenul finanţărilor private își schimbă mecanismele. Companiile private naționale sau multinaționale active în țară își creează propriile fundații ca destinatar al finanțărilor pentru propriile evenimente generate în categoria artă, muzică și cultură. Treptat, aceste companii devin, din sponsori, proprietari și gestionari ai fondurilor culturale proprii și ai artiștilor „angajați”. Într-un fel bizar, se observă contaminarea artistică a evenimentelor de tip corporate cu componente „glamour”, „hipster”, „artsy”, „lowbrow”. Inclusiv zona de street art (asociată la începutul anilor ‘90 cu vandalismul) devine un tip de program de comunicare vizuală oficială pentru companii și produse precum Enel, BCR (George), Seven UP, RedBull, Vodafone, Qreator etc.
Efectul destul de rapid este că aceste companii active prin evenimente (activări) regulate depășesc (după comunicarea lor) cu mult numărul de vizitatori ai instituțiilor de artă ale statului și ai muzeelor naționale sau județene de artă din România.
O listă lungă le conține pe următoarele: Pavilion Unicredit a existat în perioada 2002-2016 generând proiecte precum Bucharest Biennale, revista Pavilion, platforma și revista Reforma; BRD finanțează, prin Fundația Scena 9, spațiul Rezidența BRD, revista Scena 9 și platforma online cu același nume; BCR/Erste Bank lansează tranzit.ro cu sedii în Cluj, Iași și București; farmaciile Catena finanțează Fundația Fildas, Galeria Senso, outletul media Senso TV; Roger Akoury, acționar al lanţului de farmacii SensiBlu, îşi creează Muzeul de Artă Recentă; în 2015, omul de afaceri Ovidiu Șandor fondează Art Encounters Foundation care din 2015 organizează bienala cu același nume la Timișoara. OMV Petrom finanțează participările galeriilor românești la Vienna Art Fair, un tip de client service și control al „activismelor” (camuflate și împotriva gazelor de șist sau poluării etc.) și criticilor artei ca și corp social.
După 20 de ani – o primă încercare de retrospectivă
După trecerea primelor două decade de la momentul 1989, o primă încercare de privire retrospectivă nu este inițiativa unei platforme sau a unui program muzeal, ci a casei de licitații Artmark, lansată în 2007, prin fundația proprie Art Society (pe modelul enunțat mai sus) și poziționată rapid și decisiv pe primul loc al pieței de artă din România. Expoziția „X20”, cu un colectiv de trei curatori – Liviana Dan, Adrian Guță și Erwin Kessler – și lansată de un VIP al lumii mondene, Mihaela Rădulescu, cu un buget promis de 80.000 de euro, nu a mai avut loc. După nenumărate tergiversări, delimitări ale artiștilor și neînțelegeri în cadrul echipei curatoriale, Art Society a organizat în schimb în 2012 „Artistul și puterea”, cu un colectiv format tot dintr-un trio – Ruxandra Garofeanu, Dan Hăulică și Paul Gherasim –, adresându-se însă unei alte perioade istorice: 1950-1990. „Au fost expuse șase sute de picturi și aproape două sute cincizeci de pictori – pe cei două mii de metri pătrați ai parterului Bibliotecii Naționale a României. Pentru realizarea expoziției, Ruxandra Garofeanu a lucrat cu aproape treizeci de muzee, cam cu tot atâția colectionari și ateliere de artiști.”
Arta monumentală postcomunistă
În postcomunism, și sectorul artei de for public a rămas o bună perioadă fără de lege, cu consecințe care se pot vedea până în prezent. Odată cu legea monumentelor de for public nr. 120/2006 a fost constituită și Comisia națională pentru monumentele de for public.
Fără circumstanțe atenuante, printre cele mai disputate monumente de for public au rămas chiar cele legate de memorializarea luptei împotriva comunismului: Memorialul renașterii – Glorie Eternă Eroilor și Revoluției Române din Decembrie 1989 realizat de Alexandru Ghilduș și amplasat în Piața Revoluției în 2005 și Monumentul luptei anticomuniste realizat de Mihai Buculei și amplasat în Piața Presei Libere din București, în locul fostei statui a lui Lenin, în 2016. De notorietate a rămas și un șir întreg de scandaluri prilejuite de concursurile organizate de BOR pentru complexul urbanistic Catedrala „Mântuirii Neamului”. Alte scandaluri au planat în jurul concursurilor dedicate monumentelor aniversării Centenarului Marii Uniri din 2018. Sculptorul Mihai Buculei reușește amplasarea monumentului la Alba-Iulia, Ioan Bolborea nu reușește însă punerea în operă a proiectului său controversat în Piața Alba-Iulia din București, blocat într-un proces cu Primăria Municipiului București.
Muzee private
Muzeul de Artă Modernă Pavel Şuşară și Muzeul de Artă Recentă sunt ambele instituții private care s-au lansat programatic, tezist în definirea tipului de înțelegere al istoriei artei românești din secolul XX, continuând perspectiva instaurată a canonului postdecembrist de impunere mai cu forța poetică sau mai cu sarcasmul a caracterului de modernitate sau de experimental ori de ieșire din norme ca specifice artei românești. Temele și enunțurile expoziționale ale acestora sunt bazate mai ales pe interpretări de tip estetic, personal-subiective, pe căutarea de excepții (momente, artiști sau lucrări ale schimbării de paradigmă) și mai puțin pe rezultatul cercetării documentare a arhivelor și prezentarea neviciată de interpretare a temei și contextelor istorice abordate. Cele două perspective ale muzeelor private de mai sus își propun deocamdată mai mult sau mai puțin să pună sub semnătură proprie istoria artei românești, într-o perspectivă autonomă, de sine suficientă.
Arta românească în internațional
După 1989, dorințele artiștilor români de a putea circula și expune liber, mai ales în Occident, au avut de confruntat noi așteptări: „rezistență a instituțiilor culturale și a mentalităților așa-numitelor <periferii>, rezistență determinată de circumstanțe istorice, religioase, etnoculturale, lingvistice”, apartenența la o „cultură mică”, integrarea în circuite expoziționale care prezentau o anumită față, mai mult sau mai puțin adevărată, supusă adesea unor noi tipare ideologice ale producției artistice, lipsa resurselor, decalajul istoric sau întârzierea de 25 de ani față de Occident profețită de Brucan etc. Însă în anii ‘90 asistăm nu atât la plecări ale artiștilor altădată blocați după „cortina de fier”, cât la întoarcerea din exil a artiștilor români ca să lucreze, să expună sau să locuiască în România. Printre aceștia îi amintim aici pe Henry Mavrodin, Aurel Cojan, Paul Neagu, Peter Jacobi, Doru Covrig Christian Paraschiv, Constantin Pacea, Ingo Glass, Decebal Scriba, Dorin Creţu etc. Un program consistent de expoziții cu artiști români din diaspora a fost organizat de Ruxandra Garofeanu la Galeria Dialog, Sector 2 din București. Treptat, în contextul reconfigurării canonului istoriografic prezentat mai sus, artiști români reprezentaţi de galerii internaționale precum Galeria Richard Demarco din Edinburgh revin în atenția publicului și apoi a prezențelor expoziționale comerciale ale galeriilor românești în afara țării.
Poate cel mai interesant fenomen cu un branding pentru export este „școala de la Cluj”, termen disputat între câteva entități locale precum Universitatea de Artă și Design „Ion Andreescu”, Fabrica de Pensule, Centru de Interes, care până în acest moment a beneficiat exclusiv de expoziții ample de tip overview în spațiul internațional precum: European Travellers – Art From Cluj Today, Mucsarnok/Kunsthalle, Budapesta (2012); Hotspot Cluj – New Romanian Art, Arken Museum of Modern Art, (May 2013 – February 2014).
Colectiv și reformele
În urma tragediei de la Colectiv din 2015 se declanșează un fenomen concentrat de cultură a protestului care conduce într-o primă fază la instalarea unui guvern tehnocrat, cu un program public asumat de combatere a corupției, sub semnul sloganului „Corupția ucide“. Această cultură a protestului manifestată prin ocuparea Pieței Victoriei și a spațiilor publice ale mai multor orașe din România a primit numele de #rezist. Lupta din zona artistică muzeală este reprodusă mai ales în mandatul „ministrului străzii” Vlad Alexandrescu, în care instituțiile culturale ale statului precum Opera, Muzeul Național de Artă al României, Muzeul Național de Artă Contemporană, Muzeul Național al Țăranului Român, Muzeul Național de Istorie a României devin terenul unor aprige scandaluri provocate de evaluarea și scoaterea la concurs a mandatelor de manageri ai instituțiilor.
Marile programe
Însă, ca o moștenire a trecutului, un numitor comun al marilor programe culturale a fost acela al lipsei de transpa-rență, de flexibilitate și viziune coordonată a acestora. Între 2017 și 2018, programul aniversar al Centenarului Marii Uniri, demarat în 2017, a suportat schimbarea de nu mai puțin de patru ori a miniștrilor culturii în persoanele lui Ionuț Vulpescu, Lucian Romașcanu, George Ivașcu, Valer Daniel Breaz, dar și a responsabililor programelor culturale, ultima versiune oficială a programului aniversar propusă de George Ivașcu prelungind aniversarea ca punte multianuală între 2018-2020.
Europalia România a fost de asemenea prilejul unor multiple schimbări ale echipelor de responsabilitate și organizare, inclusiv al instituției desemnate, fiind numite pe rând Ministerul Culturii, Ministerul Afacerilor Externe și apoi Institutul Cultural Român, iar curatorul general/echipa curatorială au fost numite și schimbate de cinci ori: la început un colectiv, apoi Maria Rus Bojan, Ovidiu Șandor, Carmen Ducaru și la final Liliana Țuroiu. Desigur, propunerile artistice au urmat traseul acelorași schimbări. Expoziția principală, „Sublimarea formei”, dedicată lui Constantin Brâncuși, prin costurile de asigurare mari ale lucrărilor, a consumat cea mai mare parte a bugetului întregului program românesc.
Sezonul Cultural România-Franța (2019) a fost un „mare exercițiu”, încheiat cu medalieri și onoruri reciproce, dar nu doar cu atât, ci și cu deconturi întârziate.
Competiția pentru titlul de Capitală Culturală Europeană „a fost considerabilă, 14 orașe depunându-și inițial candidaturile (Alba Iulia, Arad, Bacău, Baia Mare, Brăila, Brașov, București, Cluj-Napoca, Craiova, Iași, Sfântu-Gheorghe, Suceava, Târgu-Mureș și Timișoara). Dintre acestea, 4 au fost selectate pentru etapa finală, în decembrie 2015: Baia Mare, București, Cluj-Napoca și Timișoara,” conform paginii web a Ministerului. Această ocazie a mobilizat primăriile și instituțiile locale pentru a-și demara, unele pentru prima dată, strategii culturale, repertorii de instituții culturale locale și politici publice culturale etc. [În Timișoara, orașul ales câștigător – n.ed.] sub titulatura de Timișoara Capitală Culturală Europeană 2021, sunt în curs procese de reformare a instituțiilor locale, de modernizare a infrastructurii, care au condus la scandaluri și demisii și, după unii, riscă să ducă la retragerea titlului de Capitală Culturală Europeană 2021.
Present past simple
Viitoare analize vor suporta desigur detalieri individuale ale temelor punctate mai sus, inclusiv secțiuni de anexe ce cuprinde documente oficiale, scrisori deschise sau petiții publice care au jalonat primii 30 de ani de postcomunism.
Pavel Șușară

Specialist în artă contemporană, autor al numerose volume – Corneliu Baba, Editura Parkstone, Paris, 2001 (nominalizat la Premiul Academiei 2001), Pallady (2017), Brâncuși, un sculptor de la Răsărit (2020) –, albume și cataloage, studii, articole și interviuri, volume de poezie și proză scurtă. În 2002 a înființat Galeria Luchian 12, în cadrul căreia a organizat peste 20 de expoziții. Este președintele Asociației Experților și Evaluatorilor de Artă din România, pe care a înființat-o în 2005. În același an a înființat casa de licitații Pogany. A curatoriat numeroase expoziții de artă, iar în 2018 a fost curatorul general al Salonului Național de Artă, ediția organizată cu ocazia Centenarului.
SALONUL DE ARTĂ, DE LA NAȚIONAL LA OFICIAL ȘI RETUR
Când nu era pus, ca înainte de 1990, direct sub copertina încăpătoare și confortabilă a Cântării României, Salonul de artă, fie el național sau municipal, se așeza singur, în virtutea nenumăratelor reflexe condiționate, în descendența aceluiași grandios festival Cântarea României, așa cum s-a întâmplat în primii ani postrevoluționari. Cu mici excepții, el era o demonstrație masivă de conformism și de mediocritate, fără structură, fără idei și, mai ales, fără consecințe. Cum artiștii importanți refuzau cu obstinație să participe la aceste bilanțuri gregare, rămânea loc suficient pentru tot felul de prezențe exotice. Pictori, sculptori, graficieni și de alte specialități, care nu reușeau de ani buni să-și adune lucrări pentru o personală, se trezeau brusc, în preajma Salonului…, din prelunga lor picoteală și se înfățișau proaspeți, cu aceeași lucrare pe care o tot plimbau de la o ediție la alta, de la național la municipal și viceversa. Se năștea, astfel, o specie nouă în lumea artelor noastre contemporane: artistul salonard sau sezonierul. O efemeridă care bătea din aripioare o clipă, iar apoi se stingea anonim, odată cu golirea melancolică a simezelor. Dar, pe lângă faptul că era neverosimil de plat, Salonul… crea și o imagine falsă a artelor românești ale momentului; fie prin incapacitatea naturală de a reprezenta fenomenul viu, fie prin omisiuni voluntare și prin manipularea interesată a privitorului. Chiar dacă numeroși artiști au încercat să iasă – și înainte de 1990, dar mai ales în primii ani de după – din convenția tabloului și din tradiția materialelor și a tehnicilor, să relaxeze conceptele de obiect și de acțiune artistică, aceste tendințe au fost nu doar privite cu suspiciune, ci și eliminate cu dispreț din orizontul interesului public. Astfel, Saloanele… nu făceau decât să flateze așteptările mărunte, să administreze confortul privirilor incapabile de risc și, mai ales, să cultive în artiștii înșiși un sentiment de siguranță atemporală. Estropiind realitatea artistică, falsificând coordonatele unui sistem în plină dinamică, aceste evenimente mamut deveniseră conserva simbolică a propagandei comuniste chiar și atunci când comunismul dispăruse de drept; imperturbabil așezate într-o estetică acceptată oficial, ele nu prevesteau nicio schimbare majoră, nu anticipau nicio ruptură, nu lăsau să se întrezărească nimic din ceea ce ar fi putut să le tulbure echilibrul.
Concepute banal și previzibil pe genuri – adică pe acele genuri imemoriale –, se afirma implicit că în România nu există decât pictură, sculptură, grafică și arte decorative, cu diversele lor încrengături. Ba mai funcționa chiar și un Salon al tineretului pentru că, după logica paternalistă a statului totalitar, artistul matur biologic și, mai ales, ideologic, trebuia să-l ocrotească și să-l îndrume pe cel tânăr, să-i tempereze năbădăile până când înțelepciunea doctrinară se va pogorî și asupra lui, iar imaginația i se va fi tocit îndestul spre a putea expune cu drepturi depline la seniori. Și ciclul acesta căpătase în timp aerul unei fatalități aproape cosmice. Premiile se dădeau și ele în consecință: pentru pictură, pentru sculptură, pentru grafică ş.a.m.d. și se împărțeau frățește după criterii vagi, de la cele politice, până la cele umanitare sau sentimentale. Curatorul era și el multiplu, adică un colectiv, o instituție și doar cel care făcea panotarea mai putea fi identificat deoarece, în efortul de a pune o minimă ordine în viitura de mediocritate, cineva trebuia să ducă până la cotele ei maxime inventivitatea muzeografică. Trebuia, cu alte cuvinte, să dea măcar câteva accente de culoare kilometrilor de gri.
Fiind o construcție artificială, născută într-un anumit context și alimentată din rațiuni și ele conjuncturale, era inevitabil ca acest fenomen să dispară, fie prin suspendarea lui voluntară, fie prin erodare naturală, prin lenta epuizare a resurselor. Mentalitatea colectivistă, sentimentul de siguranță lasă pe care ti-l dă adăpostul la umbra mulțimii, statutul existențial vag și starea morală ambiguă – generate amândouă de acea prezentă discretă, la limita irelevanței, într-un organism redundant și diform –, erau atunci, în tăietură proaspătă, evident de-a dreptul traumatizante. Cu atât mai mult cu cât toți artiștii momentului, fără excepție, aveau încă plămânii îmbâcsiți de respirația exclusivă în atmosfera unui propagandist cultural osificat până aproape de abstracțiune. Chiar și artiștii liberi în interior și neconcesivi în manifestarea lor publică erau absorbiți de context, într-o asemenea măsură încât păreau ei înșiși exponenți ai regimului, chiar dacă pe un alt palier. Simpla participare la o expoziție-mamut, la un Salon național sau municipal, așezat invariabil sub același generic al înaltului devotament patriotic, inducea sentimentul unei inevitabile eroziuni genetice, similare aceleia de la capătul unor multiple căsătorii endogene. Aerul de bilanț, de raport contabil obligatoriu la sfârșit de an, în chip de consacrare practică a unei politici infailibile, vicia implicit manifestările artistice și le transforma într-un fel de examen eliminatoriu la capitolul ,,eficienței muncii” și de mărturie publică la acela care privește ,,buna purtare” și înscrierea corectă în ,,codul echității și al eticii socialiste”.
După circa un deceniu de zbateri în incertitudinile de sistem, după nenumărate modalități de auto semnalare și după diverse încercări de comunicare cu publicul, arta românească a început să dea iarăși semne că este pe cale să-și redefinească spațiul de manifestare și, mai mult decât atât, chiar conștiința de sine. Prin relansarea Salonului național de artă, lumea artistică românească sau, în particular, instituția care o reprezintă, adică UAP, a încercat să transmită un nou tip de mesaj care mută accentul de pe manifestarea individuală – mai mult sau mai puțin spontană –, și de pe aceea analitică și conceptualizată teoretic – a Salonului municipal, care a supraviețuit celui național –, pe valoarea globală a fenomenului, pe sectorul artistic înțeles ca un segment social și uman bine definit.
Dacă o asemenea manifestare ar fi avut loc mai devreme, adică imediat după eșecurile care au urmat anilor 1990, reacțiile ar fi fost vehemente, iar argumentele nici nu trebuiau căutate cu prea mare insistență, pentru simplul motiv că ele se găseau ușor în amintirile noastre cele mai recente, și anume în deja amintita memorie propagandistică. Orice apel la Saloanele oficiale din Franța sau, până la un punct, chiar la celebrele noastre Saloane interbelice, nu avea nici o relevanță pentru că, oricât de mult s-ar fi asemănat superficial, distanța era una incomensurabilă în esență, adică prin premise și prin consecințe.
Întrebarea care se pune acum, în fata Salonului… relansat în mai multe etape, este una foarte simplă și la fel de banală: avem astăzi alte condiții pentru astfel de evenimente globale, sunt ele în măsură să trăiască prin propriul lor proiect și să se sustragă acelei memorii împovărătoare pe care tocmai am invocat-o? Răspunsul este, în mod categoric, unul afirmativ.
Salonul național de astăzi nu mai are nici o legătură cu intențiile și cu spiritul Cântării României, iar motivațiile lui adânci trebuie căutate în cu totul altă parte decât în spațiul tezelor politice și al propagandei rudimentare. Dacă ar fi să invocăm o anumită memorie a acestui Salon – și, până la un punct, ea chiar trebuie invocată –, aceasta este, totuși, aceea a Saloanelor oficiale interbelice. Însă dincolo de efortul recuperator și de un anumit romantism al continuității, rațiunea actualei variante a Salonului… trebuie căutată în altă parte, adică în realitatea noastră imediată, iar aspirațiile acestuia – pentru că prezentul său strict nu este decât o componentă a unui context mai larg –, trebuie și ele evaluate în funcție de starea artei noastre de astăzi.
În plan nemijlocit, Salonul național de artă se naște ca o reacție față de tendințele centrifuge, de individualismul excesiv, de pericolul atomizării fenomenului și, în același timp, față de riscul asocierii artiștilor în mici grupuri ideologice și pragmatice, uneori impenetrabile până în pragul autismului. Cu alte cuvinte, Salonul național este o revoltă a climatului artistic față de riscul proprie-i disoluții din pricina bătăliei pe care artistul individual o duce zilnic pentru a supraviețui.
Daria Ghiu

Istoric și critic de artă, jurnalist cultural. Este doctor în istoria artei al UNARTE, cu o teză despre istoria Pavilionului României la Bienala de artă de la Veneția. În 2015 a publicat În acest Pavilion se vede artă. România la Bienala de artă de la Veneția (Editura Idea, Cluj). A publicat studii în mai multe cataloage și cărți colective. Începând cu 2007 scrie cronici de artă pentru diferite publicații culturale și de artă, locale sau internaționale. La Radio România Cultural semnează numeroase intervenții și interviuri și este realizează emisiunea săptămânală Arte frumoase. Ocazional curatoriază expoziții de artă, cea mai recentă fiind Bienala albnegru, la Muzeul de Artă din Satu Mare. Din 2016 este lector asociat CESI – Centrul de excelență în Studiul Imaginii, Universitatea București. Din august 2019 este fericita mamă a Gloriei.
O BIENALĂ DE ARTĂ PENTRU IMAGINEA ROMÂNIEI
După o pauză de două ediții (1984 și 1986) în care România este absentă de la Bienala de la Veneția – pentru că se află sub teroarea închiderii culturale totale – în 1988, ca prin minune, Pavilionul României își deschide porțile, cu o întârziere de zece zile: artistul Napoleon Tiron își joacă nu doar propriul rol, ci și pe acela de curator (adevăratului comisar al expoziției, Dan Hăulică, nu i se dă viza) și critic de artă. Instalează, de unul singur, o expoziție grandioasă tocmai în fragilitatea ei, cu sculpturile sale în spațiu, oameni masivi de lemn și totuși ușori, cu aerul lăsat să treacă prin corpurile lor.
Între această prezență la bienală, care devine un one man show condiționat de contextul politic, și ediția din 1990, dominată de personalitatea lui Mircea Spătaru, un one man show auster, căruia i se imprimă rănile recentei Revoluții române, sunt doar doi ani. Schimbările, de fapt, nu sunt radicale în interiorul pavilionului. Două expoziții sobre, doi artiști consacrați. Dar dacă expoziția lui Tiron e o gură de aer într-un moment al (auto)cenzurii instituite, expoziția lui Spătaru e o expresie a libertății și a eliberării atelierului în postcomunism.
În 1993, Pavilionul trăiește o restaurare prin prezentarea operei lui Horia Damian: emigrat în 1945 la Paris, fusese expus în pavilion într-o expoziție colectivă în 1942. În 1995 e timpul pentru o expoziție colectivă dedicată sculpturii, pe urmele moștenirii lui Brâncuși. În 1997, e timpul pentru o expoziție dublă: Ion Bitzan în interiorul pavilionului, iar Ion Grigorescu în exteriorul acestuia. De asemenea, la sediul Casei Romena di Venezia se deschide o expoziție a tinerei generații de artiști, optzeciștii curatoriați de Adrian Guță.
1999 marchează un punct de cotitură în istoria prezențelor românești, atât la nivel instituțional, cât și în ceea ce privește conținutul propriu-zis al expoziției și deciziile curatoriale. De acum rolurile sunt clare și bine definite. Dacă până atunci eram martorii figurii unice a curatorului (din 1968 până în 1982, Ion Frunzetti, apoi Dan Hăulică – excepție fiind ediția din 1993, curatoriată de Radu Varia), în 1999 este instituit concursul de proiecte pentru alegerea celui care reprezintă România la Bienală. Vom fi martorii unor proiecte foarte diferite din punct de vedere curatorial, dar diferențele și noutatea își fac apariția și la nivelul mediilor artistice. În 1999 vedem expus în pavilion un dublu proiect conceptual, sub semnătura lui Judit Angel: grupul subREAL și Dan Perjovschi. Acesta din urmă intră în vizorul presei internaționale, iar desenele sale pe podeaua pavilionului deschid discuția despre relația privitor-operă de artă. Spectatorii desenelor lui Perjovschi nu mai sunt deloc pasivi, simpla lor prezență în pavilion duce la ștergerea treptată a lucrării, până la pierderea tot mai puternică a înțelesului. Mesajul se topește într-o pastă de necunoscut, ca în celebrul poem Passionément al lui Gherasim Luca, în care cuvintele se adună doar temporar în propoziții cu sens. Vrând-nevrând, dadaismul pare că pune piciorul pe acest pavilion.
Următoarele două ediții, 2001 și 2003, devin reprezentative pentru expunerea pentru prima oară a noilor media: artă video în 2001, și net art în 2003, care se suprapun pe un boom al prezenței noilor media pe scena artistică din România acelor ani.
European Influenza, 2005, marchează un alt moment important, de curatoriat extrem: un Pavilion lăsat gol, cu doar câteva însemne. La scurt timp de la deschidere, pavilionul devine o oglindă în care scena de artă locală nu se recunoaște și răspunde în presă cu atacuri la persoană, care își propun să anuleze proiectul, în timp ce presa internațională îl vede ca pe un „mare gest antiartă”.
Low-Budgets Monuments, 2007, marchează un alt fel de triumf: cel al teoretizării problemei monumentelor printr-un discurs al contra-monumentalizării. Doi ani mai târziu, e timpul pentru o expoziție în colaborare cu un grup de arhitecți, un proiect care discută spațiul expozițional ca „lume pusă pe scenă”, așa cum scrie în catalog curatoarea Alina Șerban. În 2011, Performing History deschide o discuție foarte amplă despre relația, de multe ori tensionată, între curator și artist, un proiect în care, neașteptat, artiștii și-au reapropriat spontan expoziția. Doi ani mai târziu, ne aflăm într-un alt punct culminant al istoriei participărilor României la Bienală: O retrospectivă imaterială a Bienalei de artă de la Veneția, care a rescris istoria Bienalei cu ajutorul corpului și a prezenței sale în spațiu. Zi de zi, oră de oră, în fața publicului se „jucau” lucrări de artă, de la pictură și sculptură oficială până la instalații complicate. Operele de artă se construiau și se topeau la scurt timp, totul sub ochii privitorului.
În 2015, Adrian Ghenie ocupă pavilionul cu o expoziție solo, sobră, clasică. Pavilionul se întoarce la aspectul său interbelic, cu trei încăperi. Imaterialului din 2013 îi ia locul un proiect cât se poate de vizibil, de concret. În 2017, retrospectiva dedicată artistei Geta Brătescu punctează un alt moment esențial: prezența unei artiste atât de complexe într-o viziune solo. Expozițiile personale în Pavilionul României sunt atât de rare în istoria acestuia (1966, 1988, 1990, 1993, 2005, 2015), iar cele dedicate unei artiste absolut absente, până în acest an de referință.
Ne aflăm acum, în 2020, într-un an-fantomă, în care toate evenimentele se anulează, se reconfigurează, se amână. Pandemia globală rescrie istoria, inclusiv pe aceea a instituțiilor de artă. Cea mai recentă prezență a României la Bienală a avut loc în 2019, atunci când Pavilionul a aparținut unui număr de trei artiști. Fiecare a luat în posesie un spațiu (vestibul, pereții pavilionului, podeaua acestuia) și i-a atribuit acestuia un gest sau mai multe. Anul acesta ar fi trebuit să fim martorii unei ediții de bienală de arhitectură. Dar amânarea s-a prelungit, astfel că arhitectura va ocupa Pavilionul în 2021, iar arta se va întoarce în Pavilion abia în 2022.
Până atunci, la final, rămâne valabilă o întrebare, o eternă problemă: ce înseamnă reprezentare națională? Cine e în măsură să „ne” reprezinte cel mai just în Casa României aka Pavilionul României la Bienala de artă de la Veneția? Dacă până în 1989 am fost martorii unor pavilioane „așezate”, cuminți, și direcționate de figura comisarului unic, după acest moment, prezența României își sparge unitatea, devenim spectatorii unor expoziții extrem de diverse, receptate surprinzător în presa locală, dominate uneori de scandal, alteori de o primire mai degrabă ignorantă a publicului. Au fost cazuri când așteptam Leul de Aur ca pe o promisiune niciodată atinsă. Pavilionul României este, după 1990, o oglindă care ne arată uneori altfel decât am vrea să ne vedem. Niciodată așteptările nu reușesc să se armonizeze. Rămâne de văzut ce va urma. E o istorie fără sfârșit.
1990 (ed. a XLIV-a)
Comisar: Dan Hăulică
Artist: Mircea Spătaru
1993 (ed. a XLV-a)
Comisar: Radu Varia; vicecomisar: Coriolan Babeți
Artist: Horia Damian
1995 (ed. a XLVI-a)
Comisari: Dan Hăulică și Coriolan Babeți
Artiști: George Apostu, Ștefan Bertalan, Mihai Buculei, Maria Cocea, Roman Cotoșman, Doru Covrig, Darie Dup, Ovidiu Maitec, Paul Neagu, Ion Nicodim, Neculai Păduraru, Constantin Popovici, Mircea Roman, Napoleon Tiron, Aurel Vlad, Marian Zidaru
Titlu: Moștenirea lui Brâncuși în România
1997 (ed. a XLVII-a)
Comisar: Dan Hăulică; Vicecomisari: Coriolan Babeți, Adrian Guță
(se organizează, pe lângă Pavilionul României, și o expoziție în Casa Romena di Venezia)
Artiști: Ion Bitzan, Teodor Graur, Ion Grigorescu, Iosif Kiraly, Valeriu Mladin, Gheorghe Rasovszky, Sorin Vreme
1999 (ed. a XLVIII-a)
Comisari: Judit Angel (Pavilionul României), Horea Avram (Casa Romena); asistent comisar: Aurora Dediu; comisar de onoare: Dan Hăulică
Artiști: Dan Perjovschi, subREAL (Pavilion); Alexandru Antik, Mircea Florian, Dan Mihălțianu, Nicolae Onucsan, Alexandru Patatics (Casa Romena)
2001 (ed. a XLIX-a)
Comisar: Ruxandra Balaci; asistent comisar: Raluca Velisar; curatori: Ruxandra Balaci, Sebastian Bertalan, Alexandru Patatics
Artiști: Context Network, Gheorghe Rasovszky
2003 (ed. a 50-a)
Comisar și curator: Călin Man; asistenți curator: Raluca Velisar, Adela Văetiși
Organizator: MNAC
Artiști: Călin Man / kinema ikon.
Titlu: Alteridem. Exe.2
2005 (ed. a 51-a)
Comisar: Marius Babias
Artist: Marius Babias
Titlu: European Influenza
2007 (ed. a 52-a)
Comisar: Mihai Pop, Curator: Mihnea Mircan; asistent comisar: Bertha Niculescu
Artiști: Victor Man, Cristi Pogăcean, Mona Vătămanu&Florin Tudor
Titlu: Low-Budget Monuments
2009 (ed. a 53-a)
Comisar: Monica Morariu; curator: Alina Șerban; asistent curator: Livia Pancu
Colaboratori: Alex Axinte, Cristi Borcan, Livia Andreea Ivanovici; project manager: Mirela Duculescu
Artiști: Ștefan Constantinescu, Andrea Faciu, Ciprian Mureșan
Titlu: The Seductiveness of the Interval
2011 (ed. a 54-a)
Pavilion
Curatori: Maria Rus Bojan, Ami Barak; editor catalog: Bogdan Ghiu, în colaborare cu Timotei Nădășanu (IDEA artă+societate)
Artiști: Ion Grigorescu, Anetta Mona Chișa, Lucia Tkacova
Titlu: Performing History
Noua Galerie a Institutului de Cultură și Cercetare
Curatori: Adrian Bojenoiu, Alex. Niculescu
Titlu: Romanian Cultural Resolution – documentar
2013 (ed. a 55-a)
Pavilion
Curator: Raluca Voinea
Artiști: Alexandra Pirici și Manuel Pelmuș
Titlu: O retrospectivă imaterială a Bienalei de artă de la Veneția
Noua Galerie a Institutului de Cultură și Cercetare
Curator: Anca Mihuleț
Artiști: Apparatus 22, Irina Botea și Nicu Ilfoveanu, Karolina Bregula, Adi Matei, Olivia Mihălțianu, Sebastian Moldovan
Titlu: Reflection Centre for Suspended Histories. An Attempt
2015 (ed. a 56-a)
Pavilion
Curator: Mihai Pop; arhitect: Attila Kim
Artist: Adrian Ghenie
Titlu: Darwin’s Room
Noua Galerie a Institutului de Cultură și Cercetare
Curator: Diana Marincu
Artiști: Michele Bressan, Carmen Dobre-Hametner, Alex Mirutziu, Lea Rasovszky, Ștefan Sava, Larisa Sitar
Titlu: Inventing the Truth. On Fiction and Reality
2017 (ed. a 57-a)
Curator: Magda Radu
Artist: Geta Brătescu
Titlu: Apparitions
2019 (ed. a 58-a)
Curator: Cristian Nae
Artiști: Belu-Simion Făinaru, Dan Mihălțianu, Miklos Onucsan
Titlu: Conversații neterminate asupra importanței absenței
Luiza Barcan

Critic și istoric de artă, doctor în arte vizuale, expert al Ministerului Culturii, jurnalist, membru fondator și director al Fundației HAR (Habitat și Artă în România) și expert al Casei de Licitații Vikart. Din 1996 publică cronică plastică, interviuri, reportaje, eseuri, studii de istoria artei, monografii de monumente. Curator a peste 30 de expoziţii personale sau de grup, deschise în Bucureşti şi în alte oraşe mari ale ţării. A primit premiul pentru critică acordat de Consiliul Director al Uniunii Artiștilor Plastici din România (2017) și Diploma de excelență pentru întreaga activitate, acordată de Filiala Buzău a Uniunii Artiștilor Plastici din România.
ARTA ȘI MASS-MEDIA DE TREIZECI DE ANI ÎNCOACE
După Revoluția din 1989, artele vizuale precum și reflectarea lor în media au intrat, în mod evident, într-o nouă eră. Redobândirea libertății, dispariția cenzurii și a normelor ideologice impuse creatorilor, emisia non-stop a televiziunii publice, au adus un val imens de entuziasm și de speranță. S-au născut rapid proiecte artistice, s-au pus bazele, din păcate pentru scurt timp, unei foarte necesare forme de solidaritate de breaslă. Pe de altă parte, jurnalismul cultural, în toate formele lui, s-a văzut dintr-odată în situația de a opera procese de selecție în ceea ce privea oglindirea activității artistice, a evenimentelor breslei și a personalităților creatoare, în produsele media. Oferta devenise, dintr-odată, extrem de bogată și de ispititoare, iar cerberii culturii dispăruseră ca și cum nici nu existaseră vreodată.
Din 1995, anul debutului meu în televiziune, mi s-a oferit prilejul, ca tânăr redactor, iar apoi ca realizator, ca istoric și critic de artă, pe de altă parte, să pun în dialog aceste două limbaje (comentariul de artă și prelucrarea imaginii de televiziune), cu o deschidere pe care nu mi-aș fi putut-o imagina cu șase-șapte ani mai înainte. În anul angajării mele la Televiziunea Română, îmi amintesc de existența a două emisiuni de artă plastică, realizate de Ruxandra Garofeanu și de regretata Maria Magdalena Crișan. Aveau format reportaj și abordau subiecte din prezentul imediat al activității artistice. Acopereau o largă paletă de expresii artistice și informau cu profesionalism publicul, pe atunci încă interesat de cultură. Îmi aduc aminte și de existența unei rubrici cvasi-constante, un fel de jurnal al galeriilor, prezent în cadrul Actualităților, precum și de alte emisiuni, de tipul portret de artist, realizate în cadrul Redacției Cultură-Religie.
După o scurtă perioadă în care mi-am exersat sporadic, cu mari sincope, abilitățile de redactor de emisiuni dedicate artelor vizuale, am avut șansa unei experiențe cu totul speciale, care a rămas unică, o experiență totală, intensă, dar din păcate curmată chiar în momentul când ar fi putut deveni un reper. În 1997, marea retrospectivă Corneliu Baba de la Muzeul Național de Artă îi atrăgea atenția inegalabilului om de televiziune și om de cultură Iosif Sava. Nu mai puțin, maestrul se lăsase cu totul cucerit de expoziția personală de sculptură Relicvarii a lui Laurențiu Mogoșanu, de la Galeria Catacomba, un proiect al pictorului academician Sorin Dumitrescu. Folosindu-se ca pretext de ambele evenimente culturale (în cel mai adevărat sens al cuvântului), Iosif Sava a dedicat o ediție specială a Seratei muzicale TV unei confruntări directe între artiști și critici de artă din generații diferite, găzduită chiar în Galeria Catacomba și având ca background lucrările lui Laurențiu Mogoșanu. Fără vreun „preaviz”, am fost destul de abrupt invitată să particip la emisiune în dublă calitate: ca redactor și ca reprezentant al generației tinere de critici. Pusă față în față cu reprezentanții generației consacrate m-am folosit de prilej pentru a susține că tinerii critici, ca și tinerii artiști, au nevoie de susținerea profesorilor și a confraților deja afirmați. Emisiunea a stârnit polemici, așa cum însuși realizatorul ei își propusese. Consecința imediată în plan profesional a fost că, la sfârșitul lui 1997, primeam la fel de abrupt invitația de a organiza, în cadrul Seratei muzicale TV, un vernisaj live, cu un artist contemporan invitat și care să fie promovat prin intermediul propriilor lucrări, panotate într-o mini-expoziție, care la rândul ei urma să devină cadrul Seratelor, într-unul dintre Studiourile 1, 2 sau 3 ale Televiziunii Române. Am fost sedusă de provocare și am reușit, ajutată de sculptorul Alexandru, în calitate de voluntar într-un proiect de-a dreptul nebunesc, să organizez, timp de cinci luni, sâmbătă de sâmbătă, un astfel de vernisaj în cadrul Seratei. Au fost, probabil, cele mai frumoase momente trăite ca jurnalist de televiziune. Pensionarea forțată și apoi dispariția bruscă a lui Iosif Sava au provocat moartea unui proiect inedit, care începuse să prindă contur și consistență. Obiectiv vorbind, acum, după mai bine de două decenii, cred că se poate vorbi, din punctul de vedere al jurnalismului cultural de televiziune, despre epoca Iosif Sava – când cuvintele-cheie erau profesionalismul, talentul autentic, valoarea și responsabilitatea gestului creator, al artistului și al teleastului, deopotrivă – și cea de după el, cu opusul acestor valori, pe care maestrul o presimțea și o deplângea.
Un alt moment de grație pentru jurnalismul cultural în ansamblu l-a reprezentat înființarea, pe 26 aprilie 2002, a unui nou canal al televiziunii publice, TVR Cultural. În mod firesc, artele vizuale și-au aflat și în acest canal de nișă locul meritat. Generația mea venea „la putere” și eram foarte bucuroasă de faptul că direcția TVR Cultural îi era încredințată scriitoarei și realizatoarei Daniela Zeca Buzura, o congeneră cu care am comunicat și am colaborat impecabil. Au urmat ani rodnici în emisiuni de arte vizuale ce mi-au fost încredințate aproape în totalitate. Mai întâi am realizat documentarul Pictori români, o incursiune în istoria artei moderne, menită să aducă pe micul ecran biografia și creația celor mai importanți artiști ai penelului, cu sprijinul muzeelor de artă. În paralel, la un moment dat, am derulat un alt proiect de televiziune dedicat actualității plastice și intitulat Rogvaiv. Avea format multiplu: reportaj, știre, cronică de expoziție, portret de artist. O altă emisiune difuzată pe TVR Cultural, pe care am îndrăgit-o în mod special, a fost documentarul „Frontierele privirii”, a cărui tematică s-a extins și asupra arhitecturii ca expresie vizuală. În primul deceniu al secolului XXI mai existau pe TVR Cultural și alte emisiuni de tip magazin care includeau și o rubrică de artă plastică. În acea perioadă mai realiza emisiuni de profil și Carmen Bărbulescu. Mi se pare important de subliniat că până în 2013, anul cel mai negru din istoria postdecembristă a TVR, redactorii erau specializați. Nu putea realiza oricine o emisiune muzicală sau una de literatură, de teatru ori de arte vizuale, cum se întâmplă în prezent. Mare „reformă” a televiziunii publice a urmărit de fapt să elimine specializările, implicit profesionalismul, uneori chiar obligându-i pe redactori sau realizatori să facă emisiuni fără nici o legătură cu competența lor. Începea era mediocrității, considerată calitate esențială pentru a fi pe gustul unui public din ce în ce mai puțin instruit. 2013 a fost și începutul sfârșitului canalului TVR Cultural, desființat la foarte scurt timp după aceea. Televiziunile private s-au înmulțit la un moment dat, dar arareori cultura în ansamblu, artele vizuale în particular și-au aflat loc printre formatele acestora. În prezent, cultura a dispărut aproape total de pe micile ecrane, excepție făcând unele emisiuni de pe TVR 2, care a preluat într-o oarecare măsură, mai degrabă mascat, rolul pe care l-a jucat mai bine de un deceniu postul TVR Cultural.
Din 1996, în paralel cu activitatea de teleast, am început să public cronică plastică, interviuri cu artiști și reportaje a căror tema erau simpozioanele de creație, în revistele culturale: Contemporanul, Literatorul, Azi Literar, ArtPanorama, Museion (revista Muzeului Literaturii Române), mai târziu și în altele. Erau destul de multe astfel de publicații culturale, în orașele importante ale țării, iar informația circula astfel neîngrădită și cu repeziciune, chiar dacă ne aflam abia în zorii erei digitale. După trei decenii, mai există foarte puține reviste culturale, unele sunt accesibile doar (sau mai ales) în format digital și acestea supraviețuiesc anevoios din două motive principale: subfinanțarea cronică și dezinteresul cvasi-generalizat pentru cultură, manifestat pe fondul unei decăderi abrupte a societății românești, în ansamblu. Așadar, artele vizuale sunt tot mai puțin prezente în paginile tot mai rarelor publicații culturale, pentru că cele special dedicate lor au dispărut de mult. Excepție face fantomatica revistă Arta. Doar câteva reviste de cultură importante mai apar la chioșcurile de vânzare a presei, în capitală, și acestea în tiraje minuscule: Contemporanul, Observator cultural, România literară. Rubricile dedicate artelor vizuale au rămas în sumarul lor, permanente. Cu siguranță, astfel de publicații cu tradiție se luptă pentru existență și în alte orașe cu statut de centru cultural.
Am fost și redactor de radio în perioada anilor 2000-2004, când am realizat câteva emisiuni de arte vizuale la Radio România Internațional. Din toată media românească, cred că radioul public rămâne cel în care artele vizuale au fost reprezentate tot timpul, fără sincope. Se cuvine să amintesc emisiunile de profil realizate timp de mai multe decenii de criticul de artă Aurelia Mocanu. În prezent, numele criticului de artă Roxana Păsculescu, realizator la Radio România Cultural, este cel de care se leagă actualitatea artelor vizuale. Se pare că, dintre toate limbajele media, radioul a rămas cel mai conservator în abordarea și promovarea fenomenului cultural. Rubrici dedicate evenimentelor din zona artelor vizuale sunt prezente, uneori, și pe canalul Radio România Actualități și, extrem de rar, pe posturile de radio private.
Un aspect care merită menționat măcar în treacăt este legat de posturile de televiziune private regionale unde, mult mai adesea, dar din păcate fără acoperirea corespunzătoare, artele își află locul necesar și binemeritat.
După trei decenii de libertate, concluziile care se pot trage în privința relației dintre mass media și artele vizuale nu sunt prea încurajatoare. Entuziasmul de care aminteam la început, specific primului deceniu de după Revoluția din 1989, a dispărut demult și a lăsat locul blazării. Cultura în general, artele vizuale în particular, reprezintă o nișă din ce în ce mai restrânsă. Iar efectele sunt vizibile pretutindeni în plan social.
UNIUNEA ARTIȘTILOR PLASTICI DIN ROMÂNIA

Uniunea Artiștilor Plastici din România (UAP) este o organizație profesională a creatorilor din domeniul artelor vizuale, nonguvernamentală, care numară peste 6.000 de membri.
Uniunea Artiştilor Plastici România este urmaşa de drept, moștenitoarea juridică, morală-patrimonială şi continuatoarea tradiţiilor Sindicatului Artelor Frumoase din Bucureşti (SAF) şi a Sindicatelor Mixte din Provincie. Obiectivul principal al UAP este acela de a funcţiona ca o organizaţie dedicată artelor vizuale ca fenomen cultural precum şi protecţiei sociale şi promovării intereselor membrilor ei. Înfiinţarea în 1995 a Alianţei Naţionale a Uniunilor de Creatori (ANUC), unde UAP este membră fondatoare, a contribuit la redefinirea acestei organizaţii, în sensul colaborării cu celelalte organizaţii profesionale pentru aparărea statutului creatorilor de artă.
REVISTA ARTA
Revista ARTA a fost editată cu frecvenţă lunară de Uniunea Artiştilor Plastici din România începând cu anul 1954, până în anul 1989. Între anii 1990 și 1993 mai apar câteva numere într-un nou format, după care îşi încetează brusc apariţia din cauza dificultăţilor de subvenţionare din partea UAP. Din 2010 s-a relansat în formula actuală, iar în 2014 a fost adăugată și ediția online.
Revista ARTA a fost singura publicaţie de profil din ţară vreme de aproximativ 50 de ani, a reflectat constant activitatea din domeniul artelor vizuale, înregistrând preocupările, tendinţele, realizările şi performanţele plasticienilor români şi constituindu-se în sursa de informaţie profesionistă, sistematică şi cât de cât completă asupra acestei perioade din cultura vizuală română.
Ediţia nouă a revistei ARTA este o platformă de promovare a producţiei vizuale româneşti contemporane în spaţiul intern, dar şi internaţional, de participare la dialogul interdisciplinar, de facilitare a cunoaşterii şi înţelegerii fenomenului vizual contemporan.
Proiectul este bilingv (română și engleză), cu frecvenţă de șase numere pe an, în ediţie tipărită şi online.
CENTRUL INTERNAȚIONAL AL ARTELOR VIZUALE BUCUREȘTI
Se va dezvolta prin reconversia Combinatului Fondului Plastic (CFP). În acest moment, în incinta CFP funcționează, pe lângă spațiile de producție, șapte galerii de artă (Galeria Nicodim, Galeria Sector 1, UNA Galeria, S.E.N.A.T., Galeria Sandwich, Galeria Artsafe, Galeria UAP), patru spații individuale depozit-galerie, peste 70 de studiouri de creație, spații de producție, o școală de artă, arhiva și sediul social al UAP.
Centrul va reprezenta o platformă interactivă, de comunicare interdisciplinară între artiști, critici de artă, colecționari, reprezentanți ai mass-media, curatori, oameni de cultură, cercetători.
Centrul își propune să fie atât un spațiu educațional pentru bursieri, studenți, oameni de cultură, cât și o sursă importantă de informare despre aspectele culturale românești pentru o largă audiență, prin intermediul unei oferte diversificate în domeniul artelor vizuale.
Va include o colecție permanentă de artă contemporană, săli de expoziții, spațiu multimedia pentru activități interculturale, ateliere deschise de artă decorativă (ceramică, sticlă, textile), gravură și design conceptual și interactiv, studiouri de creație, zonă rezidenţială pentru programele de mobilitate ale artiștilor, galerii de artă cu vânzare pentru valorificarea producției de artă contemporană, casă de licitație etc.
De asemenea va fi inclus Centrul de documentare cu bibliotecă, artotecă, arhivă de documente, arhivă de artă contemporană, librărie și instituţii de educaţie și formare vocațională în domeniul artelor vizuale.
SALONUL NAȚIONAL DE ARTĂ CONTEMPORANĂ – EDIȚIE NOUĂ
Redeschis în 2018, Salonul Naţional de Artă Contemporană continuă tradiția Saloanelor Oficiale iniţiate de artiştii români încă din 1964 și aduce în atenția celor interesați preocupări și experimente ale artiștilor vizuali din toate genurile artistice.
Intenția este ca Salonul să devină internațional, pentru a pune în relație arta românească cu scena internațională și pentru a crea o mai bună vizibilitate pentru artiștii români.
PREMIILE UNIUNII ARTIȘTILOR PLASTICI DIN ROMÂNIA
După opt ani de la decernarea ultimelor premii naționale, Uniunea Artiștilor Plastici din România, cu sprijinul Ministerului Culturii, reia o tradiție și o practică asumată de breasla artiștilor, încă de la înființare, ca Sindicat al Artelor Frumoase. Premiile au fost acordate anual și în perioada 1961-2007.
După o perioadă de întrerupere, în 2015 a fost reluat concursul pentru decernarea premiilor. Premiile UAP sunt un bun prilej de a inventaria şi a evalua activitatea artiştilor vizuali, de a crea un mediu profesionist stimulativ şi de a promova artele vizuale pe plan naţional.
ATELIERUL 35 ȘI CENTRUL ARTELOR VIZUALE – MULTIMEDIA
Atelierul 35 este un spațiu neconvențional consacrat încă din anii 1960 ca un pol al înnoirii din artele vizuale, un spațiu pentru debut și o platformă de dezbateri publice legate de schimbare.
CENTRUL ARTELOR VIZUALE – MULTIMEDIA
Proiectul propune identificarea și prezentarea unei estetici locale care, prin subiectele abordate, limbajul plastic folosit și formatele expoziționale și curatoriale, se constituie într-o direcție de actualitate în cultura vizuală contemporană. Tineri artiști acoperind o gamă largă de genuri de exprimare, de la pictură și desen, până la performance și instalație, propun un format expozițional flexibil, adaptabil diverselor tipuri de spații de expunere.
ARTE ÎN BUCUREȘTI / ARTE ÎN TERITORIU
Cele opt ediții de Arte în București, incluse în cadrul unor manifestări mai ample precum Zilele Bucureștiului încearcă să atragă atenția asupra domeniului arte vizuale, să-l facă mai cunoscut și să ofere publicului șansa de a înțelege amploarea și diversitatea formelor de exprimare din arta contemporană.
La fiecare ediție proiectele expoziționale s-au derulat în toate galeriile UAP dar și în spații neconvenționale sau în stradă pentru a da o cât mai mare amploare fenomenului și a integra zone marginale mai puțin consacrate manifestărilor culturale.
ARTE ÎN TERITORIU
Activitatea culturală pe domeniul artelor vizuale este prezentă la nivelul întregii țări prin manifestări consacrate deja în format anual sau bienal cum sunt cele de la Cluj, Iași, Timișoara, Oradea, Arad, Baia-Mare, Ploiești Râmnicu-Vâlcea, Târgu-Jiu, Buzău, Târgoviște, Ploiești, Focșani, Bârlad, Turnu-Severin, Brăila, Galați etc.
GALERIILE UNIUNII ARTIȘTILOR PLASTICI
Pe lângă implicarea în proiecte și evenimente de artă, privită ca o activitate secundară, galeriile de artă ale UAP au ca scop principal prezentarea și vânzarea lucrărilor de artă ale membrilor. Am aminti câteva dintre aceste spații din țară, gestionate de filialele teritoriale ale UAP: Galeriile de Artă „Reperaj” și „Cetate” – Oradea; Galeria „Arcade 24” – Bistriţa; Galeria de Artă – Sibiu; Galeria de Artă nr. 1 – Satu Mare; Galeria de Artă – Alba Iulia; Galeria de Artă – Baia Mare; Galeriile de Artă – Brăila; Galeria de Artă – Ploiești; Galeriile de artă din Palatul Culturii – Târgu Mureş; Galeriile de Artă – Tulcea; Galeria „Agora” – Reșița; Galeria „Apolodor” – Drobeta-Turnu Severin; Galeria de Artă a Municipiului Hunedoara; Galeria de Artă „Artex” – Râmnicu Vâlcea; City Gallery – Suceava; Colonia Pictorilor – Baia Mare; Galeriile de Artă „Cupola” – Iași; Galeria „Delta” – Arad; Galeria „Europa” – Brașov; Galeria de Artă „Forma” – Deva; Galeria „Geneza” – Moinești-Bacău; Galeria de Artă „Helios” – Timișoara; Galeriile de Artă „Ion Andreescu” – Buzău; Galeria „Ion Frunzetti” – Bacău; Galeria „Ion Irimescu” – Suceava; Galeria „Ion Nicodim” – Constanța; Pavilionul expoziţional Mamaia; Galeria de Artă „Lascăr Vorel” – Piatra Neamţ; Galeria de Artă „Metopa” – Piteşti; Galeriile Municipale de Artă – Târgu Jiu; Galeria de Artă „Nicolae Mantu” – Galaţi; Galeria „Nouă” – Bacău; Galeria de Artă „Theodor Pallady” și Galeriile de Artă „Tonitza” – Iași; Galeria „Subsol – Casa cu Arcade” – Sf. Gheorghe etc.
Dintre cele mai vechi și cunoscute galerii ale UAP din București: Galeria Căminul Artei/Centrul Artelor Vizuale, cu o activitate întinsă pe câteva decenii și un simbol pentru pictura românească contemporană, Galeria „15 Design – Hanul cu Tei”; galeria „Galateea Contemporary Art”, prima galerie de ceramică contemporană din România deschisă după 1990, într-un spațiu care a aparținut UAP încă din anii 1950, Galeria „Orizont”, inițial destinată atât vânzării de artă, cât și expozițiilor temporare, în prezent exclusiv spațiu de expoziții; Galeria „Simeza”, care derulează actualmente un program axat preponderent pe grafică; Galeria „Atelier 35”, spațiu gestionat de Asociația Atelier 35, dar înființat în 1973 cu rolul de a fi o platformă de lucru – de aici denumirea „atelier” – pentru artiștii tineri, emergenți, care la momentul respectiv nu puteau face parte din UAPR, și devenită în timp un punct nodal al scenei de artă contemporane, adunând în jurul său moduri de producție artistică experimentale și în căutare de alte dinamici de producție decât cea instituțională și cea de piață.
COMBINATUL FONDULUI PLASTIC
Combinatul Fondului Plastic (CFP) este o instituție care aparține Uniunii Artiştilor Plastici, înființată în 1952 ca unitate aducătoare de venituri membrilor UAP. Inițial, existau ateliere de lucru în 11 imobile din București: ateliere de sculptură (turnătorie bronz, cioplitorie piatră etc.) ceramică, textile, sticlă, gravură. Complexul de clădiri multifuncţionale din strada Băiculești 29 a fost construit în perioada 1966-1972. Aici se puteau executa lucrări după prototipurile artiștilor în aproximativ 18 tehnologii, înlocuind astfel micile ateliere cu o întreprindere unică. În 1972 se începe producerea de culori pentru pictură (ulei, tempera, guaşe, acuarelă etc.), cu mare succes pe piaţa internaţională, fiind de bună calitate şi la preţuri rezonabile. În 1976 se înfiinţează atelierele tipografice, prin care se puteau onora contractele cu diverse instituţii dar unde se tipăreau şi cataloage, afişe, pliante etc. pentru membrii UAP.
În prezent, în spațiile CFP funcționează ateliere, galerii, platforme și spații de creație artistică, dar continuă și activitatea de producție, rămânând unitatea economică a Uniunii Artiștilor Plastici din România. Rămâne și astăzi cel mai mare producător din domeniu pe piața românească.
EXPUN, DECI EXIST
Înainte de 1989 erau puține galerii în provincie, de cele mai multe ori găzduind expoziții care nu puneau nici un fel de probleme estetice, cu atât mai puțin ideologice. Iar toate muzeele parcă deveniseră locuri de făcut generații noi de pionieri. Poate că de aceea imediat după 1989 recuperarea spațiilor „oficiale” de expunere a fost o miză atât de mare pentru artiștii de valoare care, foarte probabil, nu apucaseră să se bucure vreodată de ele (sau, cel puțin, nu așa cum și-ar fi dorit). A existat un dinamism remarcabil al evenimentelor cu miză, al numelor cu adevărat reprezentative care să se ofere publicului, într-o organizare din ce în ce mai bună.
Ca orice redută cucerită, spațiul oficial de expunere s-a banalizat încetul cu încetul. A părut că-și pierde relevanța. Dar, în același timp, noile generații de artiști și-au construit/descoperit propriile spații de manifestare (nu doar de simplă expunere). Au început să propună alternative, în ciuda contestărilor din partea tradiționaliștilor. Au demonstrat, pas cu pas, că simeza poate fi oriunde vrei să fie dacă ai de comunicat ceva de valoare; că „salonul oficial” poate rămâne în continuare un fruct interzis, dar lipsit de relevață, atât timp cât publicul poate fi sedus, adus și ținut captiv (da, începuse epoca internetului) într-o piață, într-o fostă hală industrială, într-o simplă mansardă.
Antigona Silvia Rogozea

Curator și specialist în management și strategie culturală, director de programe în cadrul Muzeului Național de Artă Contemporană. Cu o activitate de peste 18 ani în management cultural, a fost co-director Art Safari București 2015 și consultant senior Art Safari 2016. În 2015-2016 a făcut parte din echipa Curatorium care a conceput programele și proiectele din dosarul de candidatură pentru București Capitală Culturală Europeană 2021. Director executiv al Asociației Friends of MNAC (2012-2014); între 2007-2011, coordonator de proiecte la ICR New York. Între 2006-2016, a fost co-inițiatorul și co-organizatorul Nopții Albe a Galeriilor, co-asigurând managementul proiectelor Asociației Ephemair. Ca președinte al Fundației Societatea de Concerte Bistrița, a asigurat managementul a numeroase proiecte, printre care trei proiecte cu finanțare europeană, incluzând restaurarea clădirii Sinagogii evreieşti din Bistriţa şi amenajarea unui centru multicultural – un model de succes pentru reconversia unui monument părăsit în spațiu cultural.
SPAȚIILE DE PREZENTARE A ARTEI VIZUALE CONTEMPORANE ROMÂNEȘTI DUPĂ 1989.
DE LA POLARIZĂRI LA IMPLOZIE
Imediat după tumultul revoluționar din decembrie 1989, mediul artistic național a trecut printr-o deschidere către ceea ce s-ar putea numi „arta liberă”, cu o serie de preocupări conceptuale ancorate în realitatea imediată și diversificarea tehnicilor și mediilor de lucru, astfel încât recuperarea decalajului existent între fostul stat comunist și lumea occidentală să fie cât mai rapidă și consistentă, pe alocuri arzând etape. Deceniul este marcat de căutări continue și așezări pe poziții ferme din punct de vedere stilistic și conceptual, de (re)activare și creare a spațiilor și instituțiilor de prezentare a artei contemporane, pe scurt de creionare atât a formelor, cât și a fondului.
Haosul societal generalizat și momentele dramatice din „perioada de tranziție” (1990-1997) au avut un efect imediat asupra viziunii și menirii artei înspre direcția implicării active în viața socio-politică, conducând la o schimbare de paradigmă în ceea ce privește însuși rolul artei, discursul artistic dobândind în acel moment libertatea și curajul de a fi critic și exorcizant. Maturi și experimentați în creația lor, dar și abili în mersul instituțiilor de resort, artiștii din generația optzecistă și-au redefinit pozițiile pe coordonatele schimbării, poziționându-se, cumva firesc în tradiția artistică românească, într-un grupism polarizat pe antonimia dintre vechi și nou, manifestat printr-o opoziție beningnă între spiritualitate și noile medii, grupați sub denumirile generice de Neoortodoxiștii și Experimentaliștii.
Expozițiile sunt găzduite în galeriile cunoscute ale Uniunii Artiștilor Plastici (Simeza, Căminul Artei, Orizont, Galateea din București, Helios din Timișoara, galeriile UAP din Oradea), spații cu o cultură deja stabilită în arta vizuală (Teatrul Național București, Sala Dalles), muzee de artă și alte instituții muzeale. Prima manifestare colectivă a direcției spirituale în arta românească este expoziția Filocalia, organizată de Alexandra Titu și Sorin Dumitrescu la TNB București în 1990 și 1991, Filocalia 1 prezentând și fragmente de frescă din bisericile demolate de Ceaușescu în București la sfârșitul anilor ‘80. La Galateea expun în 1990 Ioana Bătrânu, Mircea Tohătan, Mihai Sârbulescu, Ion Grigorescu, Teodor Graur, Olimpiu Bandalac, Horea Paștina – Portret 1990, o viziune ironică asupra portretisticii omagiale din Epoca de Aur. Tot în 1990 are loc a treia expoziție (după primele două simeze din 1981 și 1982) a Grupului 9+1 (Horia Bernea, Gheorghe Berindei, Florin Ciubotaru, Marin Gherasim, Vasile Gorduz, Sorin Dumitrescu, Neculai Păduraru, Mircea Spătaru, Napoleon Tiron și Andrei Pleșu) și invitații săi: Călin Beloescu, Darie Dup, Gruia Floruț, Mihai Sârbulescu, Mircea Roman, Grigorian Rusu, la Sala Dalles. Marcând lansarea grupului subREAL, în 1991, la galeria Orizont este organizată expoziția Alimentara – Călin Dan, Teodor Graur, Ion Grigorescu, Iosif Király, Dan Mihălțianu, Constantin Petrașchievici; urmată în același an de Sexul lui Mozart la galeria Etaj 3/4, organizată de grupul subREAL, curator Călin Dan. La Muzeul Colecțiilor de Artă din București este prezentată cARTe. Cartea ca obiect, organizată de Dan Perjovschi, Geta Brătescu, Radu Igazság, Ileana Ploscaru, Roxana Trestioreanu și Andrei Oișteanu. În Timișoara au loc expozițiile Stare fără titlu, organizatori Atelier 35 și grupul Alb 16 (Ileana Pintilie, Sorin Vreme, Tiberiu Giucă, Ioan Oprescu, Simona Nuțiu), Muzeul de Artă și Galeria Helios; dar și Creație și sincronism european. Mișcarea artistică timișoreană a anilor 60-70 la Muzeul de Artă Timișoara, curator Ileana Pintilie, o retrospectivă a neo-avangardei timișorene care propunea recuperarea activității experimentale a grupurilor 111 și Sigma.
Au loc debuturile unor manifestări care continuă și ele tradiția taberelor de creație sau acțiunilor din ultimii ani ai regimului comunist: în 1990 se organizează prima ediție a Festivalului Internațional de Artă Vie – AnnART, desfășurat în aer liber lângă Lacul Sfânta Ana, primul festival anual de performance art din România, inițiat de Balász Imre și continuat de Ütő Gusztáv până în 1999, iar 1992 are loc prima ediție a Simpozionului de artă contemporană, organizat de Maxim Dumitraș la Sângeorz-Băi.
La nivel instituțional, începând cu anul 1990 și până în 2000 se execută lucrări de restaurare și reconsolidare a clădirii Muzeului RPR, actualul Muzeul Național de Artă al României (MNAR), și a operelor afectate de conflictele din perioada Revoluției, iar Horia Bernea devine director general al Muzeului Țăranului Român. Oficiul de Expoziții devine în 1990 Oficiul Național pentru Documentare și Expoziții de Artă (ONDEA), director Mihai Oroveanu (1990-2001).
Inițiată și coordonată de artistul Sorin Dumitrescu, în 1992 se înființează la București Galeria Catacomba, în cadrul Muzeului Colecțiilor, desfășurând între 1992 și 2003 un program neo-ortodox, definit drept o întâlnire între cult și cultură. Galeria Catacomba se deschide cu o personală a lui Vasile Gorduz, iar grupul Prolog beneficiază de o puternică vizibilitate în programul galeriei.
Un moment important în coagularea direcției noilor tehnologii în artă este reprezentat de înființarea Centrului Soros pentru Artă Contemporană (CSAC) condus de Călin Dan (1993-1995); tot în 1993 înființându-se și Fotogaleria G@D, în spațile ONDEA de la Teatrul Național București, un proiect coordonat de Mihai Oroveanu și Ruxandra Balaci, în cadrul căruia expun o serie de tineri artiști: Mircea Cantor (prima expoziție personală), Nicolae Comănescu, Mona Vătămanu și Florin Tudor, Ștefan Cosma sau Alexandra Croitoru.
Între 1994 și 2001 funcționează Departamentul de Artă Contemporană al MNAR, condus de Ruxandra Balaci, în cadrul căruia sunt organizate expoziții retrospective majore și editate cataloage pentru artiști ca Ion Bitzan, Geta Brătescu, Ion Grigorescu, Paul Neagu sau Horia Bernea. În 1994, Mihai Oroveanu înființează Fundația Artexpo, cu scopul atragerii finanțărilor și susținerii proiectelor artistice în paralel și în colaborare cu ONDEA și G@D. La Muzeul de Artă Timișoara este prezentată expoziția Orient-Occident, curator Ileana Pintilie, iar la Muzeul de Artă din Arad, Art Unlimited S.R.L., curator Judit Anghel.
Irina Cios vine la conducerea CSAC (1995-1997), redenumit Centrul Internațional pentru Artă Contemporană – CIAC; iar la Timișoara are loc în 1995 prima ediție a Festivalului Internațional de Performance Zona, Timișoara, curator Ileana Pintilie. Începe o perioadă cu acțiuni și manifestări menite să întărească sau să construiască nuclee zonale în arta vizuală: se deschide Casa Tranzit în Sinagoga din Cluj (1996); INTER(n), curator Judit Anghel, Muzeul de Artă Arad, 1995; Avangarda românească, curator Alexandra Titu, Galeriile Alfa, Bacău, 1996; Simpozionul Internațional de sculptură de la Gărâna, organizat de Fundația Arca, 1996-1997; Simpozionul de artă contemporană INTERARTeast, Open Studio, organizatori Fundația de Artă Contemporană Târgu Mureș, CIAC, UAP, 1997; se înființează Muzeul de Artă Comparată din Sângeorz-Băi, organizator Maxim Dumitraș, și Fundația Tranzit din Cluj-Napoca; iar la Iași artistul Matei Bejenaru, prin Fundația Vector, inițiază Festivalul de performance Periferic (1997-2009), devenit în 2001 Bienala de artă contemporană Periferic, prima manifestare de acest gen care se organizează în România. Sunt organizate expoziții de artă contemporană în spații mai puțin convenționale, precum Muzeul Agriculturii din Slobozia, dar și demersuri de re-activare în zona contemporană/experimentală ale unor spații precum Muzeul de Artă din Tulcea (Salonul Național de Gravură, curator Ibrahim Keita, 1998) sau Galeria UAP din Oradea (expoziția de pictură experimentală Trans ora-de vest, artiști Marcel Bunea, Vioara Bara, Ioan Burlacu, Ilie Boca, Onisim Colta, Zărnescu, Ioan și Teo Mureșan, Ioan Augustin Pop, 1998).
Momentul 1998 marchează apariția grupurilor „reacționare” de tineri artiști, care contestă conceptual și formal generația anilor ’80: în atelierele Academiei de Arte din București se naște grupul Rostopasca (1998-2001), din care fac parte inițial Nicolae Comănescu, Alina Pențac, Dumitru Gorzo și Angela Bontaș, ulterior adaugându-se Alina Buga, Florin Tudor și Mona Vătămanu; iar grupul Cutter (inițiat în 1997) se convertește în Studio 468 (Mădălina Anton, Gabriela Boiangiu, Cristina Coleașă, Claudiu Constantin, Marius Frățilă, Ioan Godeanu, Cosmin Grădinariu, Anca Ignătescu, Cosmin Manolache, Sergiu Negulici, Dan Panaitescu, Ionuț Popa, Alexandru Petreanu) și înființează Institutul de Construcții și Deconstrucții, pseudo-instituție de cercetare și acțiune artistică; la Cluj ia ființă grupul Super us, devenit apoi Version (1998-2005: Mircea Cantor, Ciprian Mureșan, Gabriela Vanga, N. Baciu). Poate cel mai radical gest al acestei noi generații, menit să (își) demonstreze forța și voința, are loc în cadrul Săptămânilor culturale Rostopasca, și anume Non-stop painting, Rostopasca în spațiul Galeriei Atelier 35 din str. Eforie, unde membrii grupului și invitații lor, printre care și Gili Mocanu, au pictat fără oprire timp de 24 de ore.
În 1999, se constituie Fondul Cultural Național care va începe să funcționeze din 2006 ca Administrația Fondului Cultural Național (AFCN), o constantă în finanțarea proiectelor independente începând cu anii 2000. La nivel național, apar noi organizații și spații: la Cluj, Centrul Cultural Sindan, coordonat de Maria Rus-Bojan, iar la Târgu Mureș, Fundația ArtEast; Arhiva de Artă Contemporană (AAC), condusă de Lia și Dan Perjovschi, devine Centrul de Analiză a Artei (CAA).
Apare prima dată în spațiul public chestiunea imanenței creării unui cadru muzeal dedicat în exclusivitate artei contemporane în cadrul simpozionului Muzeul și arta contemporană, participanți Liviana Dan, Irina Cios, Simona Tănăsescu, Adrian Guță, Horea Avram, Dan Perjovschi, Teodor Graur, Dan Zbârcea (Bienala Periferic 3, cu tema Centru-Periferie, curator Matei Bejenaru, Iași 1999).
Anii 2000 înregistrează o explozie a fenomenului artei vizuale contemporane: se impune generația 2000, se consolidează activitatea organizațiilor și instituțiilor, se înființează Muzeul Național de Artă Contemporană (MNAC), apare fenomenul de piață de artă, apar primele galerii comerciale și case de licitație, primele artist-run-spaces, primele proiecte de artă în spațiu public și proiecte independente de amploare, artiștii se organizează în bloguri, rețele de comunicare și diseminare a informațiilor, se dezvoltă fenomenul bienalelor și apar noi polarizări, de această dată având la bază nu recursuri conceptuale, ci vechi concurențe zonale (Școala de la Cluj/Școala de la București). Deceniul este marcat de o efervescență în circulația ideilor și stilurilor, de începuturi absolute, de testare a unor noi forme de (auto)organizare și (auto)promovare artistică; se pun bazele unor formule de colecționare a lucrărilor de artă contemporană pe circuitul specific pieței de artă, firav și nefiscalizat pentru începutul deceniului, cu evoluții notabile în crearea unor tendințe în colecțioanarea și monetizarea unor tinere staruri naționale, dar și ale unor figuri marcante din epoca comunistă, cu reverberații în sistemul internațional al pieței de artă (fenomenul ascensiunii artiștilor asociați cu Școala de la Cluj/Galeria Plan B, fenomenul recuperării artiștilor importanți din perioada comunistă).
În anul 2000, MNAR, prin Departamentul de Artă Contemporană, prezintă Transitionland România 2000, curator Ruxandra Balaci, o abordare cronologică a scenei de artă contemporană în tranziție, de la Horia Bernea la grupul Rostopasca. În același an debutează programul de artă contemporană din cadrul Centrului Cultural Palatele Brâncovenești de la Mogoșoaia, inițiat de Doina Mândru (director 2000-2009), cu numeroase expoziții retrospective (Ion Lucian Murnu, Paul Gherasim, Ștefan Râmniceanu, Marian Zidaru, Aurel Bulacu, Florin Ciubotaru, Liviu Russu, Aurel Vlad, Darie Dup, Florica Prevenda, Stela Lie, Titu Toncian, Alexandru Păsat, Mircea Roman, Anca Mureșan, Anca Boeriu sau Mihai Țopescu). În 2001 se inaugurează Galeria Nouă, coordonată de Aurora Király, parteneri instituționali CIAC (Irina Cios) și Fundația Pro Helvetia (Gabriela Tudor), cu un program expozițional destinat cu predilecție prezentării fotografiei și artei video, multimedia și promovării artiștilor tineri (galeria se închide în 2008).
Prima galerie comercială este deschisă la Hotel Marriott din București: Galeria Assamblage, organizator Sarah Einik (2000-2003), iar în 2001 Matei Câlția înființează Galeria deINTERESE, redenumită ulterior Galeria Posibilă (2003); o altă galerie fiind Galeria Sabina și Jean Negulesco, întemeiată de Ileana Micodin, curator Maria Magdalena Crișan (deschisă până în 2005), urmată în 2002 de H’art Gallery (Dan Popescu).
În 2001 apare hotărârea de înființarea MNAC prin comasarea Oficiului Național pentru Documentare și Expoziții de Artă (ONDEA) cu Departamentul de Artă Contemporană din cadrul MNAR, Muzeul Național de Artă Contemporană fiind găzduit în Casa Kalinderu (Kalinderu MediaLab) și în sediul TNB (Galeria Etaj 3/4). La Kalinderu MediaLab se deschide COOP Media Festival ed. 2, eveniment care reunea zona experimentalistă în arta contemporană și muzica electronică: Angela Bontaș, Mona Vătămanu și Florin Tudor, Anca Benera, Ioana Nemeș, Nicolae Comănescu, Gili Mocanu expun alături de DJ care mixează live: DJ Mike și Electric Brother.
În timp ce arta stradală și graffiti aduc forme ale artei contemporane pentru publicul neavizat, publicul larg, prin taguri și picturi murale ilegale, fenomenul bienalelor se adresează pentru început publicului specializat: Bienala Tinerilor Artiști, organizator Fundația Culturală META, este a doua bienală de artă contemporană din țară și prima din București (2001-2014); Bienala București (Bucharest Biennale), organizator Fundația Pavilion (2002-prezent), condusă de Răzvan Ion și Eugen Rădescu; Bienala Internațională de Gravură Experimentală (2002 - prezent), organizatori Olivia Nițiș, Ciprian Ciuclea.
Își fac cunoscută influența noi structuri independente în cadrul unor instituții, precum GALERIA din cadrul Universității Naționale de Artă București (2002), redenumită ulterior UNAgaleria, funcționând ca o platformă de sprijinire a studenților în zona epozițională; iar în 2003 este creată o super-structură instituțională, și anume Institutul Cultural Român cu antenele sale din străinătate, cu o activitate importantă în sprijinirea și finanțarea proiectelor de artă contemporană, cu precădere în perioada 2005-2012, sub conducerea lui Horia-Roman Patapievici. În zona independentă, anul 2003 marchează primul artist-run space: 2020 Home Gallery, organizat de Vlad Nancă, în care au expus/performat și alți tineri artiști bucureșteni precum Ștefan Comșa, Ioana Nemeș, Mona Vătămanu și Florin Tudor. În același an se consemnează și prima intervenție urbană, tot la București: Coconii lui Dumitru Gorzo.
MNAC este inaugurat în noul sediu din Palatul Parlamentului (director Mihai Oroveanu; din 2014 director Călin Dan), provocând (deja) o controversă aprigă în lumea artistică vizavi de decizia de situare a unui simbol al avangardei free spirit într-o clădire atât de încărcată de trecutul megalomanic și dictatorial. Această controversă persistă, ea fiind adresată și invocată în discuții publice de înseși conducerea MNAC, fără o finalitate imediată.
În 2004 se deschide o altă galerie comercială la București, Anaid Art Gallery (Diana Dochia), galeria mutându-se în 2015 la Berlin, dar rămânând fidelă proiectelor începute în România și artiștilor români reprezentați. În anul următor se înfințează galeria Plan B, Cluj, la inițiativa artiștilor Adrian Ghenie și Mihai Pop, cu un rol crucial în impunerea artiștilor clujeni pe piața internațională, la cote neatinse de alți artiști contemporani români. Ciprian Mureșan, Șerban Savu, Cristi Pogăcean, Victor Man sunt prezentați la cele mai mari târguri de artă din lume, sunt titrați de New York Times în 2007, fenomenul pune Clujul pe harta artei contemporane și apare denumirea de Școala de la Cluj, deși neasumată și contestată de inițiatorii curentului.
Galeria își va deschide un sediu și în Berlin din 2008, lărgindu-si lista de artiști reprezentați prin adăugarea unor artiști emerging, precum și artiști din fenomenul de recuperare (Mihai Olos, Horia Damian, Ion Bitzan, Octav Grigorescu). Astfel, apare în limbajul critic polarizarea dintre „Școala de la Cluj”, prin primul val – Victor Man, Adrian Ghenie, Șerban Savu, Ciprian Mureșan, Gabriela Vanga, Mircea Suciu, Marius Bercea – și al doilea val – Oana Fărcaș, Dragoș Bădiță, Mirela Moscu, Betuker Istvan, Veres Szabolcs, Zsolt Berszan, Robert Fekete, Ioana Iacob, Leonard Silaghi, Anca Bodea, Ioana Olăhuț – și „Școala de la București” prin noul figurativ reprezentat de Francisc Chiuariu, Dragoș Burlacu, Roman Tolici, Gili Mocanu, Zoltan Bela, Mihail Coșulețu, Simona Vilău, Cătălin Petrișor, Ana Maria Micu.
În momentul 2005-2008, raportarea la acești doi poli zonali nu se făcea de pe poziții antagonice, ci mai degrabă stilistice. Seria de expoziții importante organizate de H’art Gallery la București cu artiști bucureșteni (F.A.Q. about Steven the Great, artiști Suzana Dan, Dumitru Gorzo, Tara von Neudorf; Săru’mâna pentru masă, Ana Bănică; Ohne Technik, Gili Mocanu; In Exitus, Roman Tolici; Ups and Downs, Vlad Nancă) este acompaniată de expoziții ale artiștilor clujeni la aceeași galerie bucureșteană (Blackout, artiști Mircea Suciu, Marius Bercea, Șerban Savu și Adrian Ghenie 2005; Foaia de pontaj, Șerban Savu la începutul lui 2006, Mircea Suciu se bucură de expoziții personale în 2005 și 2006). Evoluția ulterioară diferită pe piața de artă internațională, cu un succes răsunător pentru partea clujeană, deși prima participare a unei galerii românești la un târg internațional este cea a H’art Gallery la Arte Fiera Bologna în 2005, face ca referirea critică la această polarizare să se construiască în termeni dichotomici în numai câțiva ani de la lansarea internațională a artiștilor bucureșteni și clujeni.
În 2007 se deschide Galeria de Artă Contemporană a Muzeului Național Brukenthal Sibiu, curatoare Liviana Dan, asistent Anca Mihuleț, iar la București se înființează Ivan Gallery, condusă de Marian Ivan. La București are loc prima ediție a evenimentului maraton Noaptea Albă a Galeriilor, organizat de Asociația Ephemair, din 2016 acest eveniment devenind național. Capitala Culturală Europeană Sibiu înregistrează proiecte de artă contemporană (notabil fiind performance-ul stradal Balloon People al Alinei Buga), iar la Cluj ia ființă în 2009 spațiul de creație și difuzare a artei contemporane, Fabrica de Pensule, cu o activitate programatică ce a contribuit la consolidarea poziției Clujului ca pol cultural național și european.
În 2008 are loc prima licitație de artă a Casei Artmark, Licitația de Iarnă 2008: Fata în roz de Nicolae Tonitza se adjudecă cu 120.000 de euro; iar Păunii privirilor de Ion Țuculescu, cu suma de 80.000 de euro. Fiind prima casă de licitații avizată CINOA din România, se stabilește ca lider de piață secundară încă din primele luni de activitate.
În 2009, artiștii Adrian Bojenoiu și Alexandru Niculescu înființează Club ElectroPutere Craiova (cu o prezență notabilă și la București la Centrul Artelor Vizuale din cadrul galeriilor UAP în perioada 2012-2013), cu un program expozițional susținut, organizarea a două ediții Mobile Biennale (2014, 2017) și program de rezidențe artistice (2016-2020).
Începând cu sfârșitul anilor 2000 și până în prezent, fenomenul artelor vizuale contemporane (pictură, sculptură, fotografie, instalaţie, performance, happening, artă video, new media, mixed & trans media, artă în spaţiu public) devine unul dintre cele mai vii din spectrul cultural național, în continuă dezvoltare, înregistrând o creştere semnificativă, exponenţială, atât în zonele instituţională şi alternativă – organizaţiile şi spaţiile independente –, cât şi în piaţa de artă contemporană.
În ultimul deceniu, diferenţele generaţionale dintre profesionişti au început să se estompeze, existând un puternic curent în activitatea muzeelor şi galeriilor de recuperare a generaţiei anilor ‘70-‘80. Generaţia tânără, foarte activă în zona de underground în anii 2000, a devenit mult mai prezentă şi vocală, multe dintre spaţiile alternative de tip underground devenind emblematice, în timp ce o parte dintre evenimentele de artă contemporană au intrat într-un mainstream de activare urbană, printr-un efect organic de multiplicare. În plus, în cazuri punctuale, parteneriatele public-ONG-privat încep să asigure continuitatea şi sustenabilitatea unor evenimente anuale, calendarul evenimenţial anual devenind mai previzibil. În ciuda acestor progrese, chestiunile insuficienţei spaţiilor pentru ateliere (UAP pierzând multe dintre spațiile sale în perioada 1990-2010) şi a finanţării proiectelor rămân problemele cele mai stringente, în condiţiile inexistenţei unor finanţări multianuale, mai ales pentru costurile de producţie ridicate şi expunere a proiectelor new media.
În perioada 2010-2015, Muzeul Naţional de Artă Contemporană (MNAC) a dispus de trei sedii: MNAC Palatul Parlamentului, cu cinci etaje care găzduiesc expoziţii (inclusiv din domeniile arhitecturii, memoriei urbane și industriilor creative), evenimente, performance-uri, conferinţe, prezentări de artiști, programe educative etc.; MNAC Anexa (Calea Moșilor 62-68, în zona extinsă a Centrului Vechi), trei etaje dedicate prezentării proiectelor tinerilor artiști (unde au funcționat la parter – Spaţiul Platforma și la etajul 1 – Salonul de Proiecte, 2011-2015), precum și din domeniul fotografiei (etaj 3) și MNAC Dalles (situat în Piaţa Universităţii), ambele închise în prezent circuitului expozițional din rațiuni de risc seismic.
Continuând tradiția anilor 1990-2000, alte muzee naţionale care includ programatic producţia şi prezentarea de expoziţii de arta contemporană sunt: Muzeul Naţional de Artă (cu sediul central în Palatul Regal din Calea Victoriei şi cele trei muzee satelite: Muzeul Colecţiilor de Artă, Muzeul K.H. Zambaccian, Muzeul Theodor Pallady), Muzeul Ţăranului Român, Muzeul Satului „Dimitrie Gusti” sau Muzeul Naţional Cotroceni. Acestora li se adaugă muzeele de artă din marile orașe: Timișoara, Arad, Galați, Brașov, Craiova, Iași, Constanța șamd. Bibliotecile integrează la rândul lor această funcție, dintre acestea menționăm Biblioteca Națională din București, cu spații generoase pentru prezentarea proiectelor de arte vizuale.
În 2012 este înființată rețeaua tranzit.ro București/Cluj/Iași/Sibiu, o platformă de cercetare, producție și prezentare a artei contemporane din cadrul rețelei est-europene tranzit.org.
ArCuB – Centrul Cultural al Municipiului Bucureşti include în obiectivele sale promovarea artelor vizuale contemporane, odată cu deschiderea noului sediu din Hanul Gabroveni în 2014. De asemenea, Muzeul Municipiului Bucureşti (Palatul Şuţu, Palatul Voievodal Curtea Veche, Muzeul Theodor Aman, Muzeul Storck, Muzeul Victor Babeş, Muzeul George Severeanu, Casa Memorială Nottara, Observatorul Astronomic Vasile Urseanu, Casa Cesianu, Casa Memorială Gheorghe Tătărescu, Muzeul Nicolae Minovici, Colectia de Artă Ligia şi Pompiliu Macovei) are o activitate continuă în zona artei vizuale contemporane. În aprilie 2015 se deschide la Bucureşti PostModernism Museum (Cosmin Nasui), primul muzeu privat din România, al cărui focus este reprezentat de artă şi inovaţie.
Începând cu a doua parte a anului 2014, programul expozițional MNAC este structurat în două sezoane cu prezentarea a patru-cinci noi expoziții ample, printre care se numără importante retrospective din curentul recuperărilor: Ion Bitzan, Mihai Olos, Octav Grigorescu și Georgeta Năpăruș, Wanda Mihuleac, Nistor Coita, Liviu Stoicoviciu sau expoziții personale ale unor artiști consacrați precum Gheorghe Rasovszky, 2META sau Iosif Kiraly. De asemenea, misiunea muzeului este asumată programatic și în activarea comunității prin dezvoltarea programelor educaționale și de responsabilitate socială.
În 2014 are loc prima ediție Art Safari București, lansat ca un târg de artă contemporană pentru primele două ediții, reconfigurându-și ulterior formula într-una de pavilion muzeal temporar, cu expoziții de artă patrimonială și contemporană. Evenimentul se bucură de o publicitate incomparabilă cu cea a unei instituții de tip muzeal și dobândește în scurt timp o notorietate aparte pentru publicul larg neavizat, având în fiecare an tot mai mulți vizitatori din categoriile publicului larg.
În 2015 are loc prima ediție a bienalei Art Encounters Timișoara, incluzând și Aradul în această primă ediție, urmată de alte două ediții în 2017 și 2019. Acest eveniment se impune ca o destinație obligatorie pentru publicul specializat, reușind să coaguleze forțele artistice în dialog cu spații diverse din Timișoara, activând astfel categorii noi de public local. Tot în 2015, de această dată la București, debutează festivalului tinerilor artiști Diploma, organizat la nivel național din 2018.
Un alt spațiu dedicat producției și prezentării artei vizuale contemporane se deschide la București în 2016, la inițiativa și finanțată de o instituție bancară: Rezidența Scena9. Salonul de proiecte este relocat în același an într-un spațiu din Palatul Universul, un nou hub creativ al capitalei. În același an, la Iași se deschide Borderline Art Space, un spațiu care se impune treptat ca avanpost al producției de expoziții ai artiștilor local tineri sau consacrați.
Mirajul co-creativității și democrației federalizate a Clujului se destramă în 2016 printr-un episod shakespearean, intriga căruia fiind constituită de trădarea unui grup de artiști și galeriști (Daria Dumitrescu, Florin Ştefan şi Zsolt Berszan) care înregistrează pe ascuns la OSIM marca Fabricii de Pensule și își crează o altă entitate, funcționând din 2017 într-un alt spațiu industrial reconvertit, sub denumirea de Centrul de interese (fosta fabrică Tehnofrig). Restul foştilor parteneri din Fabrica de Pensule – Fundaţia AltART (Szakats Istvan şi Rariţa Zbranca şi alţii), ReciprocA, GroundFloor, Colectiv A, Galeria Plan B – şi alţii au ameninţat că îi vor da în judecată pe cei trei care au înregistrat marca fără ştiinţa lor. La distanță de numai patru ani, în ianuarie 2020, Fabrica de Pensule din strada Henri Barbusse devine o amintire, după mai bine de un deceniu de activități culturale de calitate care au impus instituția pe plan european, noua strategie fiind aceea de transformare din spațiu-gazdă în rețea de expertiză. Istoria nu poate decât să se repete în iulie 2020, când una dintre cele două entități care administrează atelierele și expozițiile din Centrul de Interese din Cluj, și anume Federația Centrul de Interes, condusă de Florin Ștefan, se străduie să o submineze pe cealaltă, Asociația Artiștilor CDI, pentru a gestiona singură banii publici care sunt atrași la Centrul de Interes, iar galeriile Sabot și Baril sunt forțate să iasă din spații.
În 2017 este inaugurat primul muzeu românesc privat dedicat în exclusivitate artei contemporane Muzeul de Artă Recentă/MARe (director Erwin Kessler), cu o expoziție permanentă în care apar lucrări-cheie de Ion Țuculescu, Andrei Cădere, Ion Grigorescu, Paul Neagu, Ștefan Bertalan, Nicolae Comănescu, Roman Cotoșman, Pavel Ilie, Diet Sayler, Alexandru Chira, Horia Bernea, Florin Mitroi, Marian Zidaru, Ioana Bătrânu, Vioara Bara, Teodor Graur, Dan Perjovschi, Dumitru Gorzo, Victor Man, Ecaterina Vrana, Vlad Nancă, Gili Mocanu, Anca Mureșan, Ovidiu Feneș, Cristina David, Ion Bârlădeanu etc. În 2018 se deschide un alt muzeu privat de artă la București, anume Muzeul de Artă Modernă și Contemporană Pavel Șușară.
Inaugurat la finele lui 2017, Centrul de Documentare și Cercetare a Culturii Vizuale Mihai Oroveanu funcționează la MNAC sub forma unei biblioteci deschise publicului larg și specializat, onorând amintirea istoricului de artă, fotografului, curatorului și directorului fondator MNAC. În 2018, MNAC deschide expoziția cu carácter permanent din colecția proprie, VĂZÂND ISTORIA – 1947-2007. COLECȚIA MNAC, după precedentele expoziții de valorificare și cercetare a colecției, Triaj (2016-2017) și Colecția ca arhivă (2015-2016).
În 2019 își începe activitatea la Cluj Centrul Cultural Clujean, o organizație non-guvernamentală de cultură și dezvoltare urbană rezultată din candidatura Clujului la titlul de Capitală Culturală Europeană 2021 (câștigat de Timișoara) și cu o misiune ce abordează provocări strategice ale societății, prin proiecte interdisciplinare într-o varietate de domenii: arta contemporană, educaţia culturală și artistică, regenerarea urbană, coeziunea și incluziunea socială, bunăstarea emoţională și mentală, industriile culturale și creative, dezvoltarea rurală, creșterea capacităţii sectorului cultural, inovarea socială și urbană, cooperarea internaţională.
În Bucureşti au funcționat în ultimii zece ani peste 20 de spaţii alternative, cu programe şi evenimente ce conferă vieţii urbane o efervescenţă aparte, unele dintre spații bucurându-se de o longevitate aparte. Unele dintre ele au fost formulate ca centre de artă cu un program continuu, dar au rezistat câțiva ani pe scena artistică, precum Victoria Art Center, CIAC – The Ark, Make a Point, MORA, Carol 53, Go Art Projects, Știrbei 143, casa din spatele curții, Home Mătăsari, The CAN, WASP, ARTHUB, altele fiind spaţii de tipul artist-run space Sandwich II, Alert Studio, Dyptich Art Space, Galeria Mignon (grupul artistic DALPOFZS), Cetatea Artelor (Artidava) – Asociaţia Macaia. Unele cu o activitate de peste 10 ani, altele apariţii efemere în Bucureşti, o categorizare clară a acestor spaţii alternative este dificilă, de exemplu Sandwich II, Alert Studio sau Dyptich Art Space impunând un program curatorial continuu şi coerent, însă nu se declară galerii comerciale. Make a Point, CIAC – The Ark, Carol 53 sau WASP sunt exemple de reconversie a unor spaţii industriale sau abandonate şi introducerea lor în circuitul urban contemporan.
Au existat şi unele spaţii vocal alternative – multe dintre ele cu o viziune interdisciplinară şi critic-inovatoare, precum ODD, WASP sau Colivia (Funky Citizens). O categorie aparte este reprezentată de spaţiile din zona HORECA, baruri sau spaţii de smart cooking din zona underground, ce includ în programele lor expoziţii de artă contemporană, cele mai active dintre ele fiind A1, Alandala, Dianei 4 sau FROG. O noutate pentru scena bucureşteană este reprezentată de apariţia unor spaţii de expunere cu program continuu în cadrul unor spaţii comerciale, de tip office building: Expozitiei 1F, Metropolis Art Collection.
Zona alternativă este primordială în aspectul evenimenţial al artelor vizuale contemporane bucureştene, organizaţiile şi spaţiile alternative sunt participante sau organizatoare ale unor evenimente urbane de tipul Noaptea Albă a Galeriilor, Festivalul Femei pe Mătăsari etc. În Bucureştiul cultural, în care activitatea este concentrată aproape exclusiv în centrul oraşului, spaţiile alternative sunt cele care animă în mod creativ cartierele bucureştene, cu o activitate comunitară implicită.
Zona alternativă include şi o serie de proiecte de artă în spaţiu public, foarte puţine ca număr, însă extrem de importante pentru explorarea spaţiului urban şi crearea de repere (artistice, vizuale) în spaţii publice diverse, cu accentuarea, reinventarea sau generarea de noi identităţi ale spaţiilor respective, prin amplasare unor opere de artă sau instalaţii ori intervenţii de street art. După primul proiect bucureştean de artă în spaţiul public, Proiect 1990 (2010-2014, 20 de proiecte pe soclul lui Lenin din Piaţa Presei Libere), au urmat Spaţiu expandat (din 2011, în diverse spaţii publice din oraş), SPAM (2012-2014, 6 proiecte pe unul dintre soclurile din Parcul Carol), Episodul 3: Garajul Ciclop (2013, 43 de artişti), Art on Display (din 2014, 24 proiecte în vitrinele comerciale şi spaţii exterioare din zona Căii Victoriei). Una dintre dificultăţile majore pentru arta în spaţiul public este dificultatea obţinerii aprobărilor necesare din partea autorităţilor locale, precum şi lipsa unui cadru legal pentru zona de street art.
În timp ce galeriile din rețeaua națională UAP își pierd din relevanță și sunt reduse considerabil ca număr cu fiecare an, numai în Bucureşti au activat în ultimul deceniu peste 30 de galerii comerciale de artă contemporană, dintre care menționăm 418 Contemporary Art Gallery, Aiurart, Anaid Art Gallery, Anca Poteraşu Gallery, Art A, Art Yourself Gallery, Artfooly. The Slice of Art Gallery, Atelier 030202, Eastwards Prospectus/GAEP, Funnel Contemporary Art, Galeria 26, Galeria AnnArt, Galeria Galateca, Galeria Horaţiu Mălăele, Galeria Ivan, Galeria Montage, Galeria Posibilă, Galeria Romniceanu, Galeriile BMR, Gallery, H’art Gallery, Imbold, LABORNA Contemporary Art Gallery, MOBIUS Gallery, Nasui Collection & Gallery, Nicodim Gallery, PleshooContemporary, Senso Gallery, Suprainfinit Gallery, Zorzini Gallery.
Dintre galeriile comerciale, o proporţie de aproximativ 50% dispune de o viziune curatorială consistentă, un portofoliu semnificativ de artişti, de echipamente tehnice adecvate şi a participat la târguri internaţionale de artă. Activitatea galeriilor comerciale este astfel inegală – inegalităţi de altfel inerente unei pieţe emergente –, iar numărul galeriilor relevante este scăzut în comparaţie cu alte capitale europene, precum şi în contextul relevanţei domeniului la nivel internaţional.
În piaţa de artă funcţioneaza şi galerii comerciale de artă ce prezintă artă contemporană alături de artă de patrimoniu: European Art Gallery, DanaArtGallery, Dimisca Studio (artă naivă, artă singulară), Galeria Occidentului, Galeria Romană, Rotenberg & Uzunov Art Gallery.
Casele de licitaţii de artă Artmark, Goldart, ALIS, Grimberg, AraArt funcţionează în piaţa secundară de artă contemporană, alături de case de licitaţii online precum Lavacow sau Seabam. Piața românească beneficiază de o poziţionare puternică în zona puterii de cumpărare, în ultimii ani înregistrându-se o creştere a segmentului de cumpărători first time buyers, tineri colecţionari care se orientează spre achiziţii de affordable art – artişti emergenţi, lucrări la prețuri mai reduse –, mai degrabă decât spre nume de artişti recunoscuţi şi lucrări la cotaţii mai ridicate. Cu toate acestea, numărul colecţionarilor de artă contemporană este destul de redus, o bună parte dintre colecţionari încă preferând lucrări de artă patrimonială.
Alte asociaţii şi structuri profesionale sunt: Asociaţia Comercianţilor de Opere de Artă din România (ACOAR), Patronatul Comercianţilor de Artă din România, Societatea Colecţionarilor de Artă din România, Fondul CertInvest Artă Românească, Asociaţia Experţilor şi Evaluatorilor de Artă, Asociaţia Galeriilor de Artă Contemporană.
O serie de alte evenimente din domeniul designului şi industriilor creative (Romanian Design Week) sau de activare urbană (Street Delivery, Rahova Delivery, Train Delivery, Femei pe Mătăsari) au componente de artă vizuală contemporană, evenimente colaterale în spaţii de artă contemporană etc. De asemenea, în Bucureşti se organizează din 2006 Rokolectiv, electronic music and related arts festival. Alte evenimente ce animează din anul 2014 calendarul artelor vizuale sunt: Bucharest Art Week și Weekendul Galeriilor București.
Având în vedere structura publicului ţintă al evenimentelor de artă contemporană, care este alcătuită din persoane cu un nivel de educaţie ridicat (în general cu studii superioare), cu venituri medii şi peste medie, persoane cu disponibilitate de a călători, zona artelor vizuale contemporane se confruntă cu o situație bizară în timpul crizei pandemice 2020: poate produce artă, dacă identifică resurse financiare suficiente, însă publicul, și așa fragmentat, este redus substanțial. Un procent important din vizitatori sunt cetăţeni străini. Audienţa fidelă este formată din membri ai comunităţilor industriilor creative, artişti, curatori, persoane din mediile de afaceri şi din publicitate, la care se adaugă reprezentanţi ai unor muzee şi instituţii culturale, ai sponsorilor şi partenerilor, ai ambasadelor acreditate, ai centrelor culturale străine şi româneşti, jurnalişti din presa internă şi internaţională. În condițiile unei mobilități reduse și impunerea unor măsuri preventive conjugate, ca distanțarea socială și limitarea grupurilor, muzeele, galerile, evenimentele independente încearcă să asigure o continuitate a programelor proprii până la revenirea la normal. Numai că nimeni un poate ști cum va arăta acel normal. După un deceniu de auto-fagocitare a formelor create, de epuizare a formelor evenimențiale testate, de ruperi de antante și batere înapoi către o stilistică mai puțin reacționară, ne întrebăm care va fi efectul pe termen mediu și lung al perioadei Coronavirus pe scena artelor vizuale contemporane din România.
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Istoric de artă, membră în Comitetul consultativ al Revue Roumaine d’Histoire de l’Art, în secţia de critică a UAP şi AICA (Association internationale des critiques d’art). Cercetător la Institutul de Istoria Artei al Academiei Române. Profesor invitat în perioada 1990-2001 la UNARTE. Bursieră a Fundaţiei Paul G.Getty în 1994. A publicat numeroase articole, studii, cărţi despre arta românească modernă în context european, a participat la organizarea unor importante expoziţii dedicate artei interbelice. Autoarea monografiilor Vasile Popescu (1971), Dimitrie Ghiață (1985), Milița Petrașcu (2004) și a volumului Anii ’20, tradiția și pictura românească (2000). A primit Premiul George Oprescu al Academiei Române în 2015. Se descrie ca: „Istoric de artă la pensie. Mai scrie despre artă.”
MUZEELE ȘI ARTA CONTEMPORANĂ ÎN POSTCOMUNISM.
CÂTEVA REPERE
România postcomunistă moștenea o rețea vastă de muzee la nivelul întregii țări, de la muzee specializate pe un singur domeniu (artă, istorie, științe naturale, etnografie), la muzee județene care conțineau secțiuni pentru câteva sau pentru toate aceste discipline. Organizate la începutul anilor 1950 ca instrument al activității de propagandă a ideologiei comuniste, muzeele au traversat timp de patru decenii o istorie care a înregistrat momentele de relaxare sau de ascuțire a controlului politic asupra culturii. Au oferit perspective și narațiuni asupra trecutului și prezentului artistic, care aveau să fie puse în discuție și deconstruite lent în perioada care a urmat, structura lor dovedindu-se a fi mai curând rigidă. La începutul anilor 1990 sistemul instituțiilor muzeale, etatist și puternic centralizat, cu finanțare tot mai precară, a avut de înfruntat convulsiile și dificultățile tranziției.
Deschiderea muzeelor față de arta contemporană fusese relativ limitată până în 1989, cu mari deosebiri totuși de la un muzeu la altul, acestea depinzând de factorul uman – competența și deschiderea pentru contemporană a celor direct responsabili sau implicați în studierea și expunerea patrimoniului. Un singur muzeu revendica în titulatura sa noțiunea de contemporan – Muzeul de Artă Contemporană din Galați, care a ajuns să dețină și să expună un patrimoniu reprezentativ pentru tendințele novatoare din arta anilor 1970 și 1980. Muzeelor de artă li se repartizau, prin mecanismele Ministerului Culturii, lucrări din expozițiile curente de artă contemporană, fie ele colective sau personale. Un fond bogat, oricât de eclectic, încă prea puțin cercetat până astăzi, se află risipit prin muzeele din țară.
După 1990, în condiții de libertate și în plină restabilire entuziastă a legăturilor cu Occidentul și de racordare la noile practici, medii și tehnologii care au bulversat chiar și convențiile artistice moderniste, mai ales agenda politică și socială a artiștilor tineri își caută o nouă vizibilitate și eficiență. Oficiul de expoziții bucureștean ONDEA, devenit Artexpo/Teatrul Național, împreună cu Fotogaleria GAD, a suplinit parțial nevoia de spații destinate artiștilor contemporani. O alternativă a oferit și Centrul Soros pentru Artă Contemporană (1992), care a făcut posibilă organizarea unor expoziții de anvergură cu un program curatorial explicit și coerent, selectate prin concurs de proiecte, și oferind un model de acțiune culturală în domeniul artelor vizuale. Înființarea Muzeului de Artă Contemporană din București (2001, director Mihai Oroveanu; din 2014 în sediul din Palatul Parlamentului) a reușit, în ciuda polemicilor și a faptului că a fost un proces destul de îndelungat, să-și creeze un profil autentic și să polarizeze scena artistică românească.
La o privire rapidă pare evident că muzeele, instituții de consacrare, au fost, în ansamblul lor, reticente la provocările artelor vizuale actuale și la nevoia acestora de repoziționare în societatea de după răsturnarea din 1989. De aceea, inițiativele de succes au fost mai mult individuale, la nivel de interes profesional și bunăvoință sau de entuziasm față de noile practici artistice.
Muzeul de Artă din București a oscilat între respingerea și promovarea artei contemporane. Primul director de după 1989, Theodor Enescu, a considerat că exigențele unei muzeografii superioare, întemeiate pe cercetare exhaustivă, impun serioase limitări, motivând astfel refuzul de a expune artă contemporană. A acceptat totuși funcționarea independentă a Galeriei Catacomba la subsolul Muzeului Colecțiilor, care, prin Fundația Anastasia (Sorin Dumitrescu), a desfășurat un program recuperator al artei sensibile la spiritualitatea creștină.
În perioada 1994-2001, sub un nou directorat, funcționează Departamentul de Artă Contemporană (fondator Ruxandra Balaci), care a organizat în Sala Crețulescu numeroase expoziții de pictură, sculptură, până la instalații multi-media, foto, obiect și asamblaje, ale unor artiști consacrați sau dintre cei mai tineri deja cu un profil pregnant, din generațiile anilor ‘60-‘80 (printre care Ion Bitzan, Horia Bernea, Marin Gherasim, Ion Grigorescu, Petru Lucaci, Aurel Vlad, Marilena Preda Sânc, Gh. Rasovschi etc.), inclusiv din diaspora (ca Paul Neagu, Radu Dragomirescu, Diet Sayler, Ingo Glass).
Muzeele de artă din vestul țării, Timișoara și Arad, s-au deschis printre primele deopotrivă recuperării tendințelor novatoare din perioada comunistă și recentelor tendințe artistice precum arta video, instalații, performanțe și orientării acestora spre un discurs preponderent etic, politic și social. Ileana Pintilie a organizat în perioada 1991-1993, la Muzeul de Artă timișorean, nu fără o opoziție obstinată din interior, expoziția grupului Sigma (1991), itinerată la București (expoziția Pământul, 1992, finanțată de Ministerul Culturii, cu catalog) și primul festival de performance, Zona (1993). Pe această cale muzeul a încercat, din păcate doar pentru o perioadă foarte scurtă, o nouă raportare la comunitate și la așteptările ei, o revizuire a misiunii instituției muzeale, care devenea, din for de consacrare a valorii artistice, și un loc de mediere și comunicare a unor realități stringente.
Muzeul de Artă din Arad, are un interes constant pentru o muzeologie/curatoriat orientată spre societate, în care experiența directă să înlocuiască vizita pasivă, de la expozițiile din 1994-1996 (Judith Angel) până la mai recentul Media Art Festival (din 2014). La Muzeul Brukenthal de la Sibiu a funcționat din 2007 Galeria de Artă Contemporană unde cele două curatoare, Liviana Dan și Anca Mihuleț, au alternat expoziții ale unor artiști români și străini importanți în paralel cu rezidențe de artiști.
Muzeele din Cluj, Iași, Constanța, Craiova, Târgu-Mureș, Sfântu-Gheorghe, Centrul Cultural Palatele Brâncovenești Mogoșoaia s-au ilustrat de-a lungul ultimelor trei decenii, timid sau curajos, prin testarea unor modalități curatoriale de reinventare a experienței muzeale și de reinvestire cu sens a fenomenului artistic, fie punctuale, fie mai consecvent dezvoltate. Muzeul de Artă din Cluj, de pildă, a încredințat unor artiști sau teoreticieni de marcă, unii din domenii conexe – Gabor Tompa, George Banu, Ciprian Mureșan – misiunea de a concepe expoziții pornind de la patrimoniul muzeului, un mod interesant de a împrospăta perspectivele și percepțiile, de a comunica cu publicul de pe o altă poziție decât cea a istoricului de artă specialist. Muzeul este astfel în măsură să construiască o istorie a artei diferită de cea canonică și să intre în dialog cu ea.
O abordare singulară și irepetabilă în peisajul muzeologiei post-1989 rămâne Muzeul Țăranului Român, care, deși muzeu de antropologie, a fost conceput de un artist deja renumit la acea vreme, Horia Bernea, cu sprijinul unei echipe de excepție. MȚR s-a impus ca operă de artă totală, ca instalație purtând marca Horia Bernea, prin răsturnarea convențiilor muzeografice curente în numele instituirii unei pedagogii emoționale, nu didactic muzeale. A inițiat cu mult succes un proces de reformulare a statutului muzeului și a legitimării sale sociale, devenind un loc de convivialitate frecventat și iubit de bucureșteni. Merită salutate orientarea spre artă a unor muzee cu profil atipic, de pildă Muzeul Agriculturii din Slobozia care a știut să reunească original artă contemporană, patrimoniu artistic țărănesc și patrimoniu industrial, sau implicarea Muzeului de Științe Naturale din Arad în Media Art Festival.
Deschiderea la București a Muzeului de Artă Recentă (2018, director Erwin Kessler), muzeu privat, cu o mică, dar exigentă, expunere permanentă (de la Ion Țuculescu, trecând selectiv prin generația anilor 1960, până la artiști afirmați după 1990, dar și cu artiști străini de notorietate), dinamizează relația artei de azi cu publicul.
Un muzeu de artă contemporană intenționează de ani buni să fondeze și Fundația Anastasia, posesoarea unui patrimoniu de 900 lucrări, prezentat public cu ocazia expoziției Pinacoteca interzisă (MȚR, 2012).
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ARTA MEDIA CA EXPRESIE A NOULUI. UN TUR DE ORIZONT LOCAL
Intrat cu acte în regulă în vocabularul artistic şi critic autohton după 1990, termenul de artă media a devenit sinonim cu cele mai noi tendinţe în artă, genericul unei lumi cumva aparte, a cunoscătorilor, pe undeva obscură, asumat marginală, sofisticată şi branşată. Un domeniu auto-identificat nu doar afirmativ, ci şi polemic în raport cu tradiţionalele limbaje şi instituţiile care le expun şi le vând produsele.
Şi ce fel de lume e asta? Dacă e să ne uităm la sintagma „artă media”, trebuie să remarcăm că reprezintă o umbrelă semantică destul de cuprinzătoare ce include – în funcţie de autor, orientare profesională şi interes – de la film experimental şi artă video, la instalaţii multimedia, performance care include tehnologii şi sisteme şi aplicaţii mobile, cu sau fără interactivitate, cu sau fără computerizare. Însă, în pofida identităţii pestriţe a domeniului, ceea ce defineşte arta media înainte de toate – o definiţie care lucrează în mod transversal, structural nu taxonomic – este ideea de noutate. Două chestiuni mă grăbesc să adaug aici: această dimensiune, identificabilă şi, de fapt, esenţială în orice discurs artistic, trebuie recuperată teoretic, dincolo de directivele ortodoxiei postmoderne care o desfiinţează (alături de alte concepte importante precum originalitatea, frumosul sau avangarda). Dar în acelaşi timp, noutatea nu trebuie văzută reductiv ca un criteriu strict cronologic, adică, în logica faptului că arta media, prin însăşi natura ei tehnologică, trebuie să fie nouă. Aceasta este o asumare cu riscuri măcar pentru faptul că, dacă e să o comparăm cu sculptura, să zicem, arta media e nouă, însă, în istoria densă şi accelerată de azi, video-ul, de exemplu, nu mai poate fi considerat nou, la peste 50 de ani de la răspândirea şi utilizarea sa în lumea artistică.
Tocmai de aceea, nu criteriul temporal, „vechimea” practicilor şi limbajelor contează în stabilirea noutăţii, ci mai degrabă constituţia mediului, modul de funcţionare, adresare şi semnificare. Indiferent de terenul argumentativ în care se mişcă şi de arsenalul lor teoretic, majoritatea autorilor converg de fapt în a sublinia ideea de noutate ca o dimensiune esenţială a artei media. De exemplu, Jay David Bolter şi Richard Grusin în cartea lor devenită de căpătâi în domeniu, Remediation: Understanding New Media, afirmă că noutatea constă în modul în care noile medii includ şi acomodează vechile medii şi, totodată, modul în care acestea din urmă se adaptează la condiţiile mediilor actuale (un argument semnificativ, zic eu, tocmai pentru că e croit pe ideea eminamente postmodernă a recurenţei). În schimb, Lev Manovich, în a sa nu mai puţin faimoasă carte The Language of New Media, face diferenţa dintre mediile tradiţionale şi noile medii pe criteriul computerizării, adică în raport cu procesul de digitalizare. Mark B.N. Hansen în New Philosophy for New Media susţine că noutatea constă în operaţionalizarea corporală a informaţiei, acea „realizare” sau „împlinire” pe coordonatele care leagă simţurile şi creierul [body-brain achievement]. Jason Farman, în Mobile Interface Theory: Embodied Space and Locative Media, la rândul lui identifică epicentrul schimbării în utilizarea corpului de către spectator, acolo unde converg informaţia digitală şi configuraţia spaţiului real al experienţei. Apoi, Steve Dixon, în Digital Performance: A History of New Media in Theatre, Dance, Performance Art and Installation, susţine că în pofida relativismului postmodern care propovăduia ideea eternelor reciclări ale formelor culturale, noile medii aduc efectiv ceva nou în discursul artistic şi astfel instrumentalizarea experimentului şi a ideii de avangardă.
Dar, pentru a înţelege pe deplin ce şi cum se întâmplă în fluidul domeniu al artei media, chestiunea noutăţii trebuie văzută într-o perspectivă mai largă, dincolo de domeniul artistic în discuţie şi mai adânc în istorie. În acest sens, să ne amintim că obsesia noutăţii e mereu prezentă la noi cel puţin de la sfârşitul secolului 19 încoace, de când, în procesul de modernizare, cultura română împrumuta forme cărora, se plângea mentorul „Junimii”, Titu Maiorescu, le lipseau tocmai fondul – contextul şi mecanismele producerii lor. Desigur, dincolo de mult circulatul slogan al formelor fără fond, lucrurile sunt mai complicate de atât. Funcţionarea culturilor mici (nu doar a celei româneşti) presupune cumva organic raportarea la marile modele, însă interpretarea acestui raport trebuie făcută mult mai nunanţat decât în termeni binari şi strict ierarhic. După cum au arătat printre alţii Hans Belting, Piotr Piotrowski, sau Igor Zabel, în căutarea noutăţii, artiştii est europeni au produs volens nolens discursuri artistice specifice, aparte în ceea ce priveşte resorturile lor creative şi de percepţie. Această diferenţă constă în utilizarea unui set de semnificaţii de multe ori diferit, recursul la umor şi ironie, până nu demult absenţa ideologizării critice şi, mai ales în timpul comunismului, o oarecare convingere (modernistă în esenţă) în puterea artei de a schimba dacă nu lumea, atunci măcar conştiinţele.
Dacă e să ne uităm peste umăr la maniera în care artiştii activi în sfera noilor medii din România căutau şi gestionau noul (şi implicit valorile occidentale) – la nivel de limbaj, atitudine, sau forme de conceptualizare – identificăm două moduri diferite de explorare, unul raţional şi programatic, altul mai degrabă intuitiv, născut parcă în virtutea unui „inconştient avangardist”. De exemplu, grupul Sigma îmbrăţişa în anii `70 o strategie ce reflecta convingerea, aproape utopică, în constructivism şi progres tehnologic dublată de un oarecare entuziasm social, atitudini altminteri prezente de ambele părţi ale „Cortinei de fier”. Astfel s-au născut: Turnul informațional (1970), o structură complexă care combina arhitectura, sculptura şi spectacolul de lumină şi sunet, Multivision 1 (1972) prima instalaţie video din România (şi una dintre primele în lume), sau filmele experimentale ale grupului, printre care se cuvine amintit vizionarul Eu-Tu-Martor. Conştiință vizuală (1979) a lui Constantin Flondor. Tot în sfera căutării programatice a noului ce viza conceptualizarea şi experimentele vizuale îi găsim în acei ani pe pionierii artei pe computer: Şerban Epure, Florin Maxa şi Mihai Jalobeanu. În aceeaşi ani, `70-`80, grupul kinema ikon a optat, în schimb, pentru o abordare mai degrabă intuitivă ce viza explorarea de noi teritorii în filmul experimental, activarea imaginației vizuale, extinderea mediului de producţie artistică, cât și căutarea de varii soluții de raportare critică la realitate.
Manifestate insular şi sporadic, aceste fenomene artistice nu au creat o moştenire directă – ar zice unii, o dezvoltare dialectică – în raport cu producţiile artei media din anii `90 (poate singura excepţie e, desigur, kinema ikon, care activează neîntrerupt de 50 de ani!). Tocmai de aceea, expoziţia Ex Oriente Lux din 1993 – prima expoziţie anuală a Centrului Soros pentru Artă Contemporană, curatoriată de Călin Dan la Sala Dalles din Bucureşti – a avut cu adevărat valoare de ruptură de paradigmă artistică, socială şi mediatică, marcând profund tot ce a urmat după aceea în sfera artei media de la noi. După acest important moment, lucrurile se diversifică şi se extind: apar instituţii noi (pe lângă CSAC, amintim înfiinţarea Muzeului Naţional de Artă Contemporană (MNAC) la Bucureşti, în 2004, instaurarea unui program curatorial pe zona artelor media de către Ruxandra Balaci la Kalinderu Media Lab, funcţional între 2001 şi 2009, înfiinţarea unor festivaluri dedicate artei media – de exemplu, cel mai vechi care este încă funcţional, Simultan, a demarat în 2005 la Timişoara la iniţiativa lui Levente Kozma), apoi, accesul la echipamente devine mai facil (odată nu doar cu dezvoltarea tehnologică, ci şi cu ameliorarea vieţii şi diversificarea resurselor, mai ales după intrarea României în EU) şi, nu în ultimul rând, extinderea „tribului” artei media, în ceea ce priveşte atât artiştii cât şi producătorii şi publicul. Inedită a fost şi prezenţa României la Bienala de la Veneţia în câteva rânduri când expoziţiile au fost gândite programatic în direcţia artei media: proiectul din 1999, Alberti’s Open Window / Windows 98 – Open (curator: Horea Avram, artişti: Alexandru Antik, Mircea Florian, Dan Mihălțianu, Nicolae (Miklós) Onucsán, Alexandru Patatics); proiectele (funcţionând alternativ) din 2001, Terra Nova al artistului Gheorghe Rasovszky, curator Ruxandra Balaci, şi cel intitulat Context Network, curatori Alexandru Patatics şi Sebastian Bertalan, la care au participat: Bogdan Achimescu, Alexandru Antik, Olimpiu Bandalac, Sándor Bartha, Matei Bejenaru, Sebastian Bertalan, Mircea Cantor, Călin Dan, Teodor Graur, Ütö Gusztav, Salbolcz KissPál, Călin Man, Dan Mihălţianu, Alexandru Patatics, Rostopasca, Sorin Vreme; proiectul kinema ikon din 2003, curatoriat de Călin Man, specific perioadei hypermedia a grupului (inedită în peisaj românesc), cuprindea instalaţii interactive, cu un „discurs nonliniar şi rizomatic”. Toate aceste proiecte au avut un impact remarcabil în lumea artistică internaţională, chiar dincolo de legendara bienală.
De la mijlocul anilor 2000 încolo, noul în zona artei media a devenit sinonim cu update şi upgrade: accesul facil la transferul de date mobil (3G, 4G, 5G…), calitatea tot mai bună a imaginii (HD, 4k+), ancorarea permanentă în social media, filosofia open-source, sofisticarea platformelor şi aplicaţiilor, toate joacă un rol esenţial în dezvoltarea şi extinderea semnificativă a artei media din ultimii ani. Dar e musai să notăm că deşi diversificarea limbajelor, a tehnologiilor şi a accesului sunt cruciale în producţia şi recepţia artei media, aceasta ţine în primul rând de concept şi experienţă spectatorială, nu doar de maşinărie. Cum ar veni, nu numai de inginerie, ci şi de estetică (ca să utilizez un alt cuvânt reabilitat recent).
Artiştii instrumentalizează toate aceste dimensiuni şi evoluţii, explorează cele mai variate tehnologii: se produce mult, se consumă pe măsură, se stabilesc întâlniri interesante şi hibridizări fructuoase. Câteva direcţii şi abordări recente se cuvin menţionate pentru a da o imagine de ansamblu asupra fenomenului. Una dintre direcţii este cea a instalaţiilor multimedia interactive, o opţiune care nu doar reflectă flexibilitatea utilizării instrumentarului tehnologic, ci şi dorinţa artiştilor de a da, prin interactivitate, o dimensiune participativă şi localizată (ca site-specificity) actului artistic. Câteva nume care activează în această direcţie sunt: Alexandru Patatics, Alexandru Antik, kinema ikon, reVoltaire (Călin Man), Mircea Florian, Ciprian Ciuclea, Marius Jurca, Modulab, Hybrid Lab (Eranio Petruska & Ana-Bianca Tudorică), Saint Machine (Marilena Oprescu Singer), Cosmin Haiaş, Ioan Cernei, Tincuţa Heinzel, Martin Balint, Tăietzel Ticălos, Adela Muntean, Cristina Pop-Tiron, George Crîngaşu ș.a.
Un alt mod de abordare vizează zona performativului, adică a întâlnirii dintre corpul actant şi tehnologiile sonore şi de vizualizare, întâlniri ce au loc atât în spaţii tradiţonale de tip scenă, cât şi în varii locaţii „alternative”, atât în cercuri restrânse, de nişă, cât şi în cadrul unor evenimente publice de mare anvergură, cu bugete pe măsură. Printre artiştii care activează constant în această zonă trebuie menţionaţi: KOTKI visuals (grup format din Mihaela Kavdanska & Dilmana Yordanova, artiste care activează şi individual), Cătălin Crețu, Andu Dumitrescu, gH {Dslx}, Sillyconductor (Cătălin Matei), Cinty Ionescu, Vali Chincişan, Carmen Lidia Vidu ș.a.
Arta video a rămas o constantă în practica artistică de la noi din anii `90 până astăzi, însă, desigur, în ultimii ani notăm frecvenţa tot mai mare a proiecţiei video în expoziţii, un indicator al accesului tot mai facil la tehnologie, al internalizării de către numeroşi artişti a modului „video” de producţie artistică şi, ca atare, al importanţei crescânde a artei media în toate sferele de producţie şi diseminare. Abordările sunt diverse, de la eseuri video bazate pe efect, emoţie şi atmosferă, la (pseudo)naraţiuni ancorate în realitatea imediată. Câteva nume, din diferite generaţii, care lucrează frecvent cu video: Patricia Teodorescu, Mihai Grecu, Călin Dan, Olivia Mihălţianu, István László, Marilena Preda-Sânc, Ştefan Botez, Flaviu Cacoveanu ș.a. Artişti care abordează sporadic video-ul sunt: Dan Mihălţianu, Miklós Onucsán, Gheorghe Raszovszki, subREAL, Cătălin Burcea, Ciprian Mureşan, Mircea Cantor, Irina Botea Bucan, Sándor Bartha, Ioana Sisea, Matei Bejenaru, Larisa Crunţeanu, Pavel Brăila, Daniel Djamo, etc.
În conexiune directă cu mutaţiile majore în câmpul tehnologic actual care vizează construirea unor realităţi hibride situate între materialitate şi virtualitate (sub generice ca Realitate Viruală sau Realitate Augmentată) şi accesul tot mai facil la mobilitate şi transferabilitate, la interactivitate şi participare, găsim în ultima vreme tot mai mulţi artişti: Adrian Grecu, KOTKI visuals, Augmented Space Agency, Les Ateliers Nomad, Dorin Cucicov, Alina Rizescu, Adrian Tăbăcaru, Bogdan Ceangu, Emil Drăgan, Maria Năstase, Octavian Albu, indexAR, Silviu Vișan aka Dreamrec, SPIDER group, Aural Eye ș.a.
Până la urmă, aceste schimbări de registre, de abordări şi direcţii arată că noul în sfera producţiei artistice media este mereu o chestiune negociabilă în care se întâlnesc şi se suprapun peste tehnologia ca atare, obiectul, corpul şi conexiunea, apoi locul (şi localizarea) şi toate relaţionările spaţiale şi culturale pe care le presupun, dar şi, desigur, toate mecanismele aferente de semnificare şi reprezentare.
Silviu Dancu

Lucrează în comunicare de aproape un deceniu. Mai mult de patru ani la Institutul Polonez din București, actualmente pentru Fundația MARe/Muzeul de Artă Recentă, încă de la înființarea acesteia în 2015, implicit pentru muzeul cu același nume, deschis în 2018. A lucrat un an la Cărturești și patru ani la ICR. A răspuns de strategia de comunicare pentru inaugurarea MARe/ Muzeul de Artă Recentă și răspunde de comunicarea muzeului (social media, presă). Membru fondator al Asociației de Arte și Litere ASALT (1999-2002). Între membrii ASALT: Gili Mocanu, Mugur Grosu, Mircea Țuglea, George Vasilievici, Sorin Dinco, Grigore Șoitu, Harry Tavitian. A publicat texte în seria Prima dată (Editura Art) și în alte volume colective. Îi place să scrie și să deseneze. Locuiește în București, poartă ochelari, este căsătorit și are doi băieți. Și un motan.
CECI N’EST PAS UNE QUARANTAINE

Ca toate celelalte muzee și instituții culturale (și nu numai!), MARe/Muzeul de Artă Recentă și-a închis porțile pe perioada stării de urgență. Doar că un muzeu de artă nu se închide atât de simplu. Îi poți înceta activitatea cu publicul, dar nu-l „închizi”. Pentru că înainte de a fi un spațiu de expunere, de prezentare către public a unor lucrări de artă, potrivit unei/unor viziuni curatoriale, muzeul este un spațiu de găzduire a respectivelor obiecte de artă. Iar cerințele, în acest sens, sunt extrem de precise: temperatura, umiditatea, lumina, toate trebuie să fie fixate la parametrii optimi. Nu poți opri curentul într-un muzeu de artă! Nu poți renunța nici la serviciile de pază și de securitate, la plata asigurărilor, la serviciile juridice, de contabilitate, la serviciile de mentenanță. Ba am putea observa că atunci se intensifică activitatea administrativă, se fac reparații, corecturi, amenajări. Un muzeu de artă este activ întotdeauna, inclusiv în afara orelor de program sau în situații de urgență.
Pe scurt, din punct de vedere administrativ, logistic, economic sau financiar, din punct de vedere al cercetării, conservării și (desigur!) al comunicării, un muzeu de artă funcționează exact atâta timp cât ființează ca atare. Așadar, închiderea temporară a MARe/Muzeul de Artă Recentă, pe perioada celor două luni de stare de urgență, nu a însemnat nicidecum închiderea activității muzeului sau „oprirea” ca dintr-un buton a funcționării acestuia.
Și totuși, ce să comunici publicului de vreme ce expozițiile sunt ascunse de uși încuiate, evenimentele punctuale (de poezie, de film, vernisajele etc.) sunt anulate sau amânate? Ce mai rămâne din profilul public, vizibil al unui muzeu? Nu cumva a devenit doar o versiune mai pretențioasă a propriului depozit? Nicidecum, pentru că un muzeu este conceput pentru a fi vizitat, spre deosebire de depozit, rezervat doar echipei și specialiștilor invitați/acreditați. Și, în plus, face lucruri. Organizează evenimente. Se „mișcă”.
MARe nu a stat în perioada închiderii sale. Dimpotrivă. Încă de la începutul stării de urgență, muzeul a găzduit un eveniment. Fără public. Sau cu public virtual. „Fugit de-acasă. Gorzo la MARe” a fost o acțiune a artisului Dumitru Gorzo care, timp de mai bine de o săptămână (între 21 și 27 martie – perioada a debutat chiar cu ziua lui de naștere!), s-a refugiat în muzeu, unde a observat lucrările, unde a produs lucrări noi, inedite (multe dintre ele urmând să figureze într-un catalog), unde a „intervenit” (tot virtual) pe lucrările expuse, într-un soi de „vandalism” critic. Desigur, nici o lucrare nu a avut de suferit la propriu. Documentându-și video și în desen perioada de auto-carantinare la MARe, Dumitru Gorzo a fost deopotrivă artist și vizitator, „activând” muzeul când toate lucrurile păreau să facă acest lucru imposibil.
Tot în perioada de închidere, Ioana Șerban și Cristian Vechiu, curatori ai muzeului, au fost ghizii unui public virtual, pe un traseu ideal în MARe. „Una pe zi” a fost un proiect maraton. Pariul curatorilor a fost dublu: pe de o parte să producă texte inedite de prezentare a lucrărilor din colecția permanentă (adică să nu repete ceea ce era deja publicat în catalogul oficial al colecției), pe de altă parte să prezinte lucrările într-o ordine anume, prin care să introducă privitorul (cititor!) în ordinea intimă și în secretele conceptului curatorial care stau la baza expoziției. Au rezultat 82 de texte inedite despre cele 123 de lucrări ale celor 82 de artiști prezentați în tot atâtea zile. Toate textele au fost scrise de cei doi curatori, exceptând unul singur, produs de Dan Popescu, invitat special atunci când „traseul” a ajuns în dreptul lucrării lui Gili Mocanu.
„Singur în MARe” reprezintă o serie de 13 filme scurte, de prezentare, în care Erwin Kessler, istoric al artei și directorul muzeului, a vorbit despre câte o lucrare și despre câte un artist din colecția permanentă, ultimele fiind dedicate acelor lucrări care pot fi văzute din stradă, fără a fi nevoie să pătrunzi în muzeu. Iar „Dincolo de Carantina de fier” a constat într-o miniserie de mărturii video ale câtorva dintre artiștii care au participat la expoziții ale muzeului (inclusiv temporare).
Spre final, când deja muzeele aveau dreptul de a se redeschide pentru public (în condiții extrem de bine specificate), MARe (care s-a redeschis nu imediat după 15 mai, ci pe data de 24 mai) a ales să iasă din starea de urgență tot cu o „auto-izolare” în muzeu a unor artiști. De data aceasta vorbim despre coregrafii Cosmin Manolescu și Andreea Belu. „Eventually, in the end everything will make sense” este evenimentul de debut al stagiunii „Dans la MARe”, un proiect cultural inițiat de Cosmin Manolescu, la invitația muzeului MARe. Este produs de Fundația MARe, în parteneriat cu Goethe-Institut Bucuresti, Fundatia Gabriela Tudor și Muzeul de Arta Vizuala Galati și co-finanțat de Administrația Fondului Cultural Național (AFCN) și de Centrul Cultural Expo Arte aflat în subordinea Primăriei Municipiului București.
Gândit inițial ca o săptămână de repetiții (17-24 mai) în liniștea unui muzeu închis, „Eventually, in the end everything will make sense” a devenit un mini-spectacol zilnic, la care spectatorii puteau participa din stradă, urmărind prin pereții vitrați ai parterului muzeului performance-ul celor doi artiști. Un performance la care puteau participa, apropiindu-se cât de mult sau chiar interacționând prin geam.
„Sejur la MARe. Valul negru” a fost evenimentul formal, de redeschidere a muzeului pentru public, primul episod dintr-o serie în care lucrări provenind din colecții private sunt „invitate” la MARe pentru a fi expuse, fie prin înlocuirea altei lucrări de același artist, fie pentru a se adăuga acesteia (sau acestora). Pe 24 mai a fost vorba despre o lucrare de Roman Cotoșman, împrumutată de la colecționarul Marius Niculescu.
Unde e comunicarea aici, aș putea fi întrebat? Peste tot, dar fără să fie totul. Paradoxal, perioada de închidere nu a presupus o scădere a activității de comunicare, ci o intensificare a acesteia, atât ca frecvență, cât și din punct de vedere al complexității. Aceste proiecte au presupus, toate, o muncă de echipă în contextul în care echipa nu se mai putea reuni la propriu. Au însemnat ședințe online, deplasări cu declarații, activități „live” realizate în viteză, comprimate în intervale de timp mult mai scurte.
În termeni de comunicare, cele două luni de închidere au însemnat mai mult ca oricând atât formă, cât și conținut. Înregistrările și editările video au crescut ca pondere și ca importanță, ceea ce a făcut să reconsiderăm rolul canalului nostru de YouTube. La fel, acolo unde a fost cazul, transmisiile live au recuperat ceva, fie și aparent, din contactul nemijlocit (măcar în termeni de timp, dacă nu de spațiu) între artiști (implicit muzeu) și public.
Am început să luăm mai în serios în calcul faptul de a promova și produsele originale de la Shopul muzeului (chiar dacă acest lucru se va întâmpla abia de acum înainte).
Sigur, pagina noastră de Facebook a rămas cel mai important mijloc de comunicare cu publicul. Dar, într-o perioadă când toată lumea este refugiată pe rețelele de socializare, crește și competiția. Noi ne mândrim însă că avem o comunitate de urmăritori (atât pe Facebook, cât și pe Instagram) care s-a dezvoltat organic. Acest lucru s-a văzut. Și în astfel de perioade realizezi mai mult ca oricând că ceea ce considerai ca fiind normal, a devenit, deodată esențial! Da, este esențial să răspunzi la comentarii, să mulțumești pentru un share, să inviți să aprecieze pagina o persoană ca s-a manifestat pe o postare, dar nu a optat să urmărească pagina ca atare. Este esențial să identifici, să stabilești și să menții un ritm al postărilor, evitând cu strictețe să nu devii nici prea „mut”, dar nici prea „gălăgios”. Atunci când onlineul e singura „realitate”, te porți ca atare.
Pe scurt, pe tot parcursul stării de urgență, MARe nu s-a „reinventat”. Pur și simplu nu a avut nevoie. Doar și-a descoperit o latură nouă. Deși, muzeu privat fiind, a resimțit din plin efectele închiderii. Cât despre comunicare… nu s-a „închis” niciodată. Nici n-avea cum. Comunicarea se închide atunci când un muzeu nu mai funcționează. Iar MARe, după cum am arătat, nu știe să nu funcționeze.
Lina Țărmure
S-a născut la Bistrița, unde a lucrat pentru Fundația Societatea de Concerte, ajutând la organizarea evenimentelor culturale realizate sub egida ONG-ului, precum Festivalul de Poezie și Muzică de Cameră „Poezia e la Bistrița”. În prezent studiază istoria și teoria artei la Universitatea de Arte din București și este co-fondator al spațiului tip artist-run Diptych Art Space.
Zoltán Béla
A absolvit Universitatea de Arte și Design din Cluj-Napoca, iar în prezent trăiește și lucrează în București. În ultimii ani, artistul experimentează cu pictura abstractă și figurativă, realizează obiecte de artă și instalații. Abordează tematici ale memoriei, fiind interesat de explorarea texturilor și a tiparelor urbane, dar și de istoriile subiective, personale.
DIPTYCH ART SPACE – DIN CULISELE UNUI SPAȚIU TIP ARTIST-RUN
Diptych Art Space este un spațiu tip artist-run, care a fost deschis de Lina Țărmure și Zoltán Béla în septembrie 2019. Suntem doi fondatori ai spațiului care activează în același domeniu, însă pe părți diferite ale baricadei. Lina este studentă la istoria și teoria artei, iar Béla artist vizual. Dat fiind acest duo, este posibil ca Diptych să nu fie văzut ca un artist-run space în adevăratul sens al conceptului, ci ca un hibrid dintre un spațiu tip artist-run și un spațiu de expunere a artei contemporane eliberat de obligațiile unei galerii de artă comercială.
Talerele balanței pe care se află procesul de creație artistică și administrarea spațiului nu se află niciodată la același nivel – întotdeauna când e nevoie de mai mult randament într-una, cealaltă este pusă pe locul doi, nefiind posibil un echilibru perfect. Ca administrator al unui spațiu expozițional ești organizator, promotor, psihoterapeut și zidar – așadar, e nevoie de răbdare, de nervi tari și un de contract bine structurat.
Este o cale lungă și dificilă de la dorință și idee până la materializarea unei colaborări între artiști, întrucât de multe ori jocurile de putere și interesele reprezintă un factor decisiv.
Pentru că lucrăm cu artiști și fiecare este diferit, abordarea noastră este personalizată, colaborările fiind unice. Astfel, oferim sprijin diferit în funcție de necesitățile fiecăruia, fie că este vorba de panotare, digitalizare a informațiilor sau logistică.
E important să ai mintea deschisă, să îți asumi greșelile și faptul că nu poate să iasă totul perfect. După fiecare colaborare finalizată tragem linie și discutăm despre ce a mers bine și ce nu, ce am învățat, unde am greșit și ce e imperativ de făcut în plus, începând cu următorul eveniment. Un alt element fundamental este reprezentat de comunicarea dintre membrii echipei de organizare, așadar încercăm să fim mereu cât mai transparenți și deschiși, deși uneori poate fi deranjant și dificil, în special când nu avem aceeași viziune.
Peste o lună împlinim un an de când am deschis Diptych, un an în care am organizat cinci expoziții, am înghețat trei luni în pandemie și era să renunțăm de câteva ori la tot. Evident, satisfacțiile au fost mari: trei din cinci expoziții personale pe care le-am organizat au fost în premieră în România (Pinczehelyi Sándor, Micleușanu M., Maria Balabaș), facem parte din ALIAJ (o structură colaborativă între patru artist-run spaces active din București: Alert Studio, Atelier 030202, Diptych și E T A J artist-run space, care își propune să valorifice resursele materiale și creative disponibile în vederea dezvoltării unor proiecte cu focus pe arta contemporană de o mai mare anvergură în raport cu posibilitățile fiecărui spațiu privit independent) și am observat cum încet, dar sigur, începe să se contureze un public recurent al spațiului.
Diptych are oportunitatea de a primi un ajutor din sectorul privat, care ne sponsorizează, reușind astfel să ieșim la liman în fiecare lună cu cheltuielile spațiului și cele de producție a evenimentelor. Ne dorim, totuși, o independență financiară, lucru pentru care consumăm o mare parte din energie.
România nu este o țară care să îți ușureze în vreun fel munca din domeniul cultural, așadar te lovești de multe ori de frustrări datorate ineficienței sistemului economic național. Visăm la un viitor în care să existe niște fonduri speciale, tip indemnizații, pentru aceste tipuri de spații independente, care să fie finanțate local, de exemplu din fonduri culturale publice.
Așadar, oricine se gândește să se ocupe de artă și de promovarea acesteia în România ar trebui să fie pregătit să facă compromisuri și să nu aibă așteptări prea mari din punct de vedere al câștigurilor, cel puțin la început. Nu poate exista motivație pentru continuitate în acest domeniu dacă nu există drag pentru artă. Combustibilul cu care funcționăm noi, spre exemplu, este chiar arta contemporană expusă, rezultatul final al unei expoziții făcându-ne să ne gândim cu bucurie la următoarea.
MUZEE
MUZEUL NAȚIONAL DE ARTĂ AL ROMÂNIEI – MNAR
Muzeul Național de Artă al României a luat ființă în 1948, an în care i s-a dat în folosință clădirea fostului palat regal de pe Calea Victoriei din București, puternic afectat în urma bombardamentelor din 1944. Încă de la început muzeul a avut un caracter enciclopedic, grupând colecții variate de artă românească, europeană și orientală. Este păstrătorul celui mai reprezentativ patrimoniu de artă medievală și modernă românească, un instrument indispensabil pentru cunoașterea culturii vizuale românești. Deschis din 1950 publicului larg, MNAR cuprinde Galeria Națională (cu Galeria de Artă Veche Românească și Galeria de Artă Românească Modernă), Galeria de Artă Europeană precum și spațiile istorice ale fostului palat regal (Sala Tronului, Sufrageria Regală, Scara Voievozilor).
Galeria de Artă Veche Românească prezintă o incursiune cronologică în arta celor trei provincii istorice, Moldova, Ţara Românească şi Transilvania, din secolele XIV–XIX. Icoane, fragmente de frescă, piese de mobilier sculptat, numeroase broderii şi obiecte liturgice, manuscrise şi tipărituri preţioase sugerează bogăţia şi gusturile domnitorilor, boierilor şi înalţilor ierarhi ai vremii, evocând universul evului mediu românesc așa cum este oglindit în mediul bisericesc.
Galeria de Artă Românească Modernă prezintă picturi și sculpturi realizate de la mijlocul secolului al XIX-lea până spre sfârşitul secolului XX. Procesul de modernizare a societății românești este evident în felul în care arta devine parte a vieţii de zi cu zi, pătrunzând în interioarele aristocraţiei şi burgheziei locale și făcând obiectul unor comenzi oficiale. Pictori precum Aman, Grigorescu, Luchian, Tonitza sau Baba, sculptori precum Paciurea sau Brâncuşi participă prin creația lor la dinamica realităților culturale contemporane.
Galeria de Artă Europeană pornește de la nucleul colecției de tablouri a regelui Carol I și prezintă operele de artă organizate pe şcoli (italiană, germană şi austriacă, spaniolă, flamandă, olandeză şi franceză), în ordine cronologică. Ele ilustrează cele mai importante curente artistice, de la renaşterea germană la barocul italian sau flamand şi până la impresionismul şi post-impresionismul francez prin lucrări de Tintoretto, Vasari, Cranach cel Bătrân, El Greco, Rubens, Rembrandt, Monet, Rodin, Bourdelle, Signac.
MUZEUL COLECȚIILOR DE ARTĂ
Muzeul Colecțiilor de Artă a luat ființă în 1978 ca secție a Muzeului Național de Artă al României, ocupând fostul Palat Romanit de pe Calea Victoriei, una dintre primele clădiri reprezentative ale Bucureștiului de la începutul secolului al XIX-lea. La înființare reunea 19 colecții. Muzeul deține 44 de colecții donate statului român începând cu 1927 de diverse familii, artiști sau urmași și legatari ai acestora. Colecțiile Elena și Anastase Simu, Beatrice și Hrandt Avachian, Corneliu Baba sau Iosif Iser sunt printre cele mai importante.
MUZEUL K.H. ZAMBACCIAN
Muzeul K.H. Zambaccian ființează din 1947, an în care omul armean de cultură Krikor Zambaccian (1889-1962) și-a donat statului român colecția, împreună cu casa construită special. Actuala expunerea respectă în linii mari amenajarea realizată de reputatul colecționar și critic de artă. Aceasta cuprinde lucrări de pictură, sculptură, grafică și mobilier, printre care picturi de Grigorescu, Andreescu, Luchian, Pallady, Petrașcu, Tonitza, Corneliu Baba, sculpturi de Constantin Brâncuși, Oscar Han, Cornel Medrea. Lor li se adaugă un valoros grupaj de lucrări ale unor pictori impresioniști și postimpresioniști, unic ca ansamblu în muzeele din România. Întâlnim lucrări de Renoir, Cézanne, dar și de Picasso, Matisse, Bonnard, Marquet, Utrillo.
MUZEUL THEODOR PALLADY
Muzeul Theodor Pallady funcționează într-una din cele mai vechi case din București, cu o istorie ce începe în a doua jumătate a secolului al XVIII-lea. Casa cu un etaj, înconjurată de o grădină primitoare, se află în apropierea Bisericii Armenești de pe bulevardul Carol I. A aparținut negustorului armean Kevork Nazaretoglu, fiind cunoscută sub numele Casa Melik, după faimosul ei proprietar, Iacob Melik, susținător al pașoptiștilor și autor al lucrării L’Orient devant L’Occident. Renovată în 1822, lăsată să cadă în ruină și din nou reparată, distrusă de un incendiu în 1913, a fost refăcută și modernizată în anii 1920 și după cel de-al Doilea Război Mondial, când intrase deja în proprietatea statului român.
MUZEUL COLECȚIILOR DE ARTĂ
Muzeul Colecțiilor de Artă a luat ființă în 1978 ca secție a Muzeului Național de Artă al României, ocupând fostul Palat Romanit de pe Calea Victoriei, una dintre primele clădiri reprezentative ale Bucureștiului de la începutul secolului al XIX-lea. La înființare reunea 19 colecții. Muzeul deține 44 de colecții donate statului român începând cu 1927 de diverse familii, artiști sau urmași și legatari ai acestora. Colecțiile Elena și Anastase Simu, Beatrice și Hrandt Avachian, Corneliu Baba sau Iosif Iser sunt printre cele mai importante
MUZEUL NAȚIONAL DE ARTĂ CONTEMPORANĂ – MNAC
Fondat în 2001, Muzeul Național de Artă Contemporană este cel mai mare spațiu dedicat artei contemporane din România. Muzeul a funcționat inițial în cadrul Kalinderu Medialab, înainte de a se muta în clădirea cu o puternică încărcătură simbolică a Casei Poporului, în incinta Palatulului Parlamentului, începând cu 2004.
MNAC urmărește să promoveze nume relevante ale artei contemporane românești și să prezinte, adesea pentru prima oară în România, artiști internaționali de renume.
Marile vernisaje de primăvară și de toamnă, organizate pe toate etajele muzeului, au devenit evenimente de referință în viața culturală bucureșteană și națională. Expozițiile prezintă lucrări diverse, de la noile media până la mediile tradiționale, de la artă conceptuală până la bandă desenată, arhitectură, design și planificare urbană.
MNAC e o instituție deschisă către comunitățile creative, găzduind periodic întâlniri cu artiștii, spectacole, festivaluri și ateliere.
Văzând istoria – 1947-2007
Expoziția permanentă a colecției
MNAC este un muzeu tânăr, care gestionează o colecție ilustrând evoluțiile artelor vizuale din România după 1960. Începând din toamna anului 2018, MNAC dedică colecției sale cel mai generos spațiu al muzeului, într-un program pe termen lung, cu o miză înnoitoare: istoria artei contemporane din România (1947-2007), revizitată într-un discurs expozițional care pune pe același plan dimensiunea documentară și cea artistică, producția de obiect cultural și contextul în care aceasta a avut loc. Văzând istoria (1947-2007) este gândită ca o platformă deschisă de prezentare, analiză și dezbatere, realizată pe principiile curatoriatului colectiv și destinată unei continue transformări prin acumularea de cunoaștere.
Street Art la MNAC | URBAN STEPS
20 de grafferi care au scris istoria zidurilor din România
Tot la MNAC puteți vedea primul proiect complex de graffiti curatoriat și găzduit de o instituție muzeală din România. De-a lungul scării interioare a muzeului se desfășoară o lucrare murală de 500 de metri pătrați, ce adună laolaltă cele mai importante voci ale street artului românesc.
Educație muzeală la MNAC
Programe pentru copii și adulți
MNAC are o secție dedicată educației muzeale, cu dificila misiune de a sensibiliza publicul larg la arta contemporană, în condițiile precarității cu care se confruntă educația artistică la nivelul învățământului general din România.
Relația cu comunitatea
O expoziție despre rasismul la români pleacă de la MNAC spre Pipera
Programul de Relație cu comunitatea are ca obiectiv dezvoltarea publicului muzeului prin derularea unor proiecte educaționale și intervenții artistice în locuri dedicate unor comunități țintite. Astfel, muzeul devine o agora pentru dezbatere a temelor care prin dialog între membrii societății pot fi înțelese mai bine, depășind limitele impuse de prejudecată.
Unul dintre proiectele de referință a fost Muzeul Nomad de Artă Contemporană, o expoziție itinerantă pe tema inegalității de șanse și a discriminării etnice, un muzeu pop-up care a călătorit după lansare către districtul de business al capitalei cu o misiune: să apropie emoțional două lumi care nu se întâlnesc niciodată – cea a turnurilor înalte din Pipera și cea a comunităților marginale.
Colecția MNAC
Colecția MNAC reunește aproximativ 7.500 de lucrări ce datează din perioada anilor 1920 și până în prezent. O parte sunt moștenite din cadrul unor structuri anterioare, precum Oficiul Național pentru Documentare și Expoziții de Artă (ONDEA, care la rândul său a cumulat patrimoniul Oficiului de Expoziții al Consiliului Culturii și Educației Socialiste — OE al CCES), respectiv Departamentul de Artă Contemporană din cadrul Muzeului Național de Artă al României — MNAR. O altă parte au fost achiziționate de la artiști în intervalul 2002-2008. De asemenea, muzeul deține o colecție remarcabilă de diapozitive, fotografii și negative.
Editura MNAC
Într-un amplu efort de cercetare curatorială, MNAC își propune să ofere publicului acces la istoria recentă a artelor vizuale din România. Atât expozițiile monografice dedicate unor nume de primă mărime, marginalizate în perioada 1960-1990, precum și expozițiile curente se regăsesc în publicațiile realizate de editura MNAC, o editură dedicată documentării fenomenului contemporan, pentru uzul cercetătorilor actuali și ai generațiilor viitoare.
MNAC inclusiv
Accesul la artă este un drept fundamental, iar muzeul nostru susține necondiționat acest drept. MNAC a reluat un lung proces de accesibilizare pentru persoanele cu dizabilități fizice și neuro-cognitive: parteneriate cu organizații de profil (Supereroi printre noi, Asociația Națională a Surzilor din România etc.); ateliere pentru copii cu dizabilități; tururi ghidate pentru persoane cu deficiențe de auz.
COMPLEXUL MUZEAL ARAD – GALERIA DE ARTĂ

© www.museumarad.ro
Galeria de artă a Complexului Muzeal Arad funcționează, astăzi, într-o clădire construită în stil eclectic la început de secol XX. Expoziția permanentă, reorganizată în anul 2013, este structurată diacronic în intervalul secolelor XVIII-XX. Sunt expuse lucrări semnificative pentru evoluția colecției de artă, care la rândul ei este o interfață a mediului cultural arădean, cu trimiteri implicite la valori estetice.
Expoziția permanentă rememorează momentul deschiderii pinacotecii orașului Arad, odată cu inaugurarea Palatului Cultural (octombrie 1913), reprezentat prin clasicii picturii maghiare; maniera de lucru cultivată în centrele de influenţă artistică din secolul al XIX-lea, respectiv Academiile din Paris, München, Düsseldorf, Dresda,Viena, Budapesta, care a modelat educația artistică a burgheziei locale, comanditară de portrete sau interesată să-și decoreze interioarele cu scene de gen și peisaje; reconstituirea unui interior în stil Biedermeier provincial (care face trecerea înspre un segment generos al expunerii, unde sunt desfășurate etape din istoria colecției, din perioada interbelică până în zilele noastre, cu accentul pe reconsiderarea și recuperarea creației artiștilor locali); Școala de Pictură de la Baia Mare, care a influențat atât artiști arădeni, cât și deschiderea publicului înspre curentele înnoitoare din arta europeană a primului sfert de secol XX; o selecție din primele lucrări de artă românească, intrate în colecția Palatului Cultural în anii ‘20; grafică, pictură și sculptură realizate de artiști arădeni sau care au activat vremelnic în oraș, în perioada interbelică; un insert de artă românească modernă, care propune micro-expoziții care se succed, la intervale de timp delimitate, pe aceeași simeză unde sunt aranjate tematic (peisaj, portret, natură moartă) opere ale artiștilor regăsiți în muzeele de artă din România. Lucrările acestora sunt repere pentru evoluția colecției în a doua jumătate a secolului trecut.
Spațiul liniar al galeriei, parcurs în zece săli, se încheie cu un paralelipiped alb în care își de/rulează proiectele expoziționale membrii și invitații kinema ikon. Trei generații de creatori, dintre care o parte se manifestă de 50 de ani, continuă să producă obiecte și evenimente artistice experimentale, în format vizual, cinetic și acustic.
Expozițiile temporare, organizate în trei săli distincte ale muzeului de artă, alternează artă contemporană românească sau străină cu expoziții de colecție: pictură europeană (sec. XVIII-XIX), artă românească (sec. XIX-XX).
Muzeul de Artă Cluj-Napoca, înființat în 1951, este una dintre cele mai prestigioase instituţii muzeale cu profil artistic din România, fiind nominalizat în anul 1997 pentru Premiul Muzeul European al Anului – EMYA. Calitatea programelor culturale organizate a fost recompensată cu premii naţionale acordate de Ministerul Culturii şi Patrimoniului Naţional pentru expoziţiile Cultură şi artă armenească la Gherla (2003), Abodi Nagy Béla (2005) şi Avangarda din România în colecţii clujene (2007), precum şi cu distincţia acordată de Comitetul Român al ICOM pentru impactul asupra publicului a programului „De gustibus et coloribus…” (2010). Muzeul are o colecţie de peste 14.000 de piese de pictură, sculptură, grafică, artă decorativă şi fond documentar, cel mai important fond patrimonial de artă românească din Transilvania.
Parteneriatele şi colaborările pe care Muzeul de Artă le-a dezvoltat pun în valoare patrimoniul instituţiei în circuitul muzeal naţional şi european. În acest scop, Muzeul de Artă Cluj-Napoca a elaborat şi dezvoltat proiecte în colaborare cu o mare varietate de parteneri: ambasade, universităţi, instituţii de cultură, centre şi asociaţii culturale, festivaluri internaţionale, galerii de artă şi ONG-uri. Printre cele mai semnificative colaborări se numără acelea cu: Catedra de Arte a Universităţii din Pécs (Ungaria), Muzeul de Artă Brașov, Muzeul Național de Istorie a României, Muzeul Naţional de Artă Contemporană Bucureşti, Galeriile Artmark, Fundația Polaris, Ambasada Portugaliei, Institutul Camőes, Ambasada Republicii Kazakhstan, Centrul Rațiu pentru Democrație, Centrul de Artă din Transilvania/ Erdélyi Művészeti Központ [EMŰK], Galeria Quadro, Asociaţia Art Image, Asociaţia Culturală Art Act, Fundaţia Culturală Bienala Internaţională de Grafică Cluj, IAGA – International Art Gallery Angels, Societatea Maghiară de Cultură din Transilvania – EMKE, Universitatea de Artă şi Design Cluj-Napoca (UAD), Universitatea „Babeş-Bolyai”, Liceul de Arte Vizuale „Romulus Ladea” – Cluj-Napoca, Uniunea Artiştilor Plastici din România etc.
MUZEUL DE ARTĂ CRAIOVA

Muzeul de Artă Craiova a fost inaugurat în august 1954, având ca sediu cea mai cunoscută clădire de patrimoniu a orașului: Palatul Jean Mihail. Fondul de bază al patrimoniului muzeului l-a constituit Pinacoteca „Alexandru şi Aristia Aman”, la care s-au adăugat transferuri de lucrări importante, achiziţii proprii, precum şi noi donaţii, mare parte dintre ele făcute de către artiştii români, ajungându-se astăzi la un fond de peste 8.000 de piese de artă românească şi străină.
Muzeul de Artă Craiova a fost prezent la numeroase evenimente de anvergură internațională dedicate sculptorului Constantin Brâncuși, organizate de cunoscute instituții de profil din întreaga lume, printre care Centrul Georges Pompidou (Paris), Muzeul Guggenheim New York (SUA), Muzeul Guggenheim Bilbao (Spania), Fondation Beyeler (Elveția), Muzeul Boijmans Van Beuningen (Olanda), Muzeul de Artă Philadelphia (SUA), BOZAR (Bruxelles). De asemenea, muzeul a participat cu lucrări din patrimoniul propriu la cele mai importante expoziții dedicate marilor artiști români, pe plan național și internațional, începând cu Theodor Aman și Nicolae Grigorescu și terminând cu Ion Țuculescu, Corneliu Baba și o serie întreagă de artiști contemporani.
Pe plan local, Muzeul de Artă Craiova s-a axat, în principal, pe valorificarea creației celor mai reprezentativi artiști contemporani români, printr-o serie de expoziții și cataloage de autor, menite să evidențieze caracteristicile, importanța, diversitatea și contextul artei contemporane românești. Printre expoziții temporare organizate în ultimii ani se numără: Nexus – Fuziuni deschise (Paul Neagu, Constantin Brâncuși, Tony Cragg, Mariane Eigenheer, Neville Gabie, Anish Kapoor, Vlad Nancă și Nona Inescu, Nigel Rolfe); Dealuri și Câmpii – Ion Țuculescu și Horia Bernea – antropogeografii atavice; Trama Rama Drama (Mircea Roman); Lecție despre imperfecțiune (Peter Jecza); ePOCALIPS@ (Marian Zidaru); La catedră cu Aman (Nicolae Alexi, Carmen Apetrei, Anca Boeriu, Oana Bordeanu, Ioana Ciocan, Andrei Ciubotaru, Carla Duschka, Călin Stegerean ș.a.); Ani de zile (Florin Mitroi).
MUZEUL DE ARTĂ VIZUALĂ GALAȚI
Muzeul de Artă Vizuală Galați
Muzeul de Artă Vizuală din Galați este primul muzeu de artă contemporană românească din țară, inaugurat în 1967 și conceput să prezinte cele mai noi tendințe ale fenomenului plastic în devenire, direcție pe care și-o pastrează și astăzi.
Lucrările din sălile de expunere constituie o selecție dintr-un patrimoniu mult mai amplu, completat adesea cu un patrimoniu virtual din atelierele artiștilor contemporani. Colecțiile muzeului cuprind creații de artă românească din cea de-a doua jumătate a secolului al XIX-lea și din secolul XX (Teodor Aman, Nicolae Grigorescu, Octav Băncilă, Theodor Pallady, Ghe. Petrașcu, Ștefan Dimitrescu, Nicolae Tonitza, Camil Ressu, Lucian Grigorescu, Nicolae Mantu), reprezentanți ai avangardei românești (Victor Brauner, M.H. Maxy, Hans Mattis-Teutsch, Marcel Iancu, Irina Codreanu, Milița Petrașcu etc.) și lucrări ale artiștilor care formează o punte de legătură între prima și a doua jumătate a secolului XX (Corneliu Baba, Alexandru Ciucurencu, Ion Țuculescu, Henri H. Catargi, Dumitru Ghiață, Rudolf Schweitzer-Cumpăna). Însă cea mai însemnată parte a patrimoniului și a expunerii permanente o constituie operele realizate în perioada 1967–2012. Nume importante ale picturii și sculpturii contemporane românești sunt prezente pe simezele muzeului: Horia Bernea, Ion Sălișteanu, Ion Alin Gheorghiu, Marin Gherasim, Teodor Moraru, Octav Grigorescu, Georgeta Năpăruș, Paula Ribariu, Ștefan Câlția, Gheorghe Anghel, Ion Irimescu, Vida Geza, George Apostu, Ovidiu Maitec, Napoleon Tiron etc.
Colecțiile de pictură și sculptură sunt completate de colecția de grafică (Wanda Mihuleac, Marcel Chirnoagă, Mircia Dumitrescu, Dan Erceanu, George Leolea etc.) și de artă decorativă (Ana Lupaș, Șerbana Dragoescu, Mimi Podeanu, Cela Neamțu, Riti și Peter Iacobi, Șerban Gabrea, Costel Badea, Radu Tănăsescu etc.).
Dintre numeroasele donații făcute de artiști muzeului se remarcă prin valoarea și amploarea lor donația „Idel Ianchelevici” (sculptor belgian de origine română), donația „Georgeta și Constantin Arămescu” (artiști americani născuți la Galați) și donația „Roth-Ionescu”, cuprinzând opera Lolei Schmierer Roth. Ele îmbogățesc patrimoniul muzeului cu peste 400 de lucrari de pictură, grafică și sculptură.
Muzeul organizează expoziții, micro-expoziții, evenimente (concerte, dezbateri, expuneri pe teme de artă, lecții de istoria artei, proiecții de filme), simpozioane, tabere de creație și alte programe care promovează cele mai semnificative orientări din arta contemporană românească în țară și peste hotare.
MUZEUL DE ARTĂ IAȘI

Muzeul de Artă Iași, înființat în 1860, face parte din Complexului Național Muzeal „Moldova”. Muzeul adăpostește una dintre cele mai însemnate colecții de opere de artă din România, tezaurizând peste 10 000 de lucrări (pictură, grafică, sculptură) care acoperă cinci secole de istorie românească și europeană. Colecția cuprinde exponate din arta universală (structurată pe școli naționale: italiană, spaniolă, flamandă-olandeză, germană, austriacă, rusă, poloneză), arta modernă românească (începând cu sfârșitul secolului al XVIII-lea, până la perioada interbelică) și arta contemporană românească (unde un loc special a fost rezervat școlii ieșene de arte plastice).
Partener incontestabil al creației contemporane, Muzeul de Artă Iași consacră o atenție deosebită artiștilor plastici din noua generație, prin organizarea a numeroase expoziții și evenimente temporare, fiind un actor dinamic în mediul cultural național și internațional, iar patrimoniul muzeului se îmbogățește continuu, în special prin donații ale artiștilor contemporani. Printre evenimentele care se desfășoară la Muzeul de Artă menționăm Bienala Internațională de Gravură „N-E Iași-Chișinău”, care reunește la fiecare doi ani lucrări de grafică din lumea largă, încurajând creația contemporană și mobilitatea artistică.
MUZEUL JUDEȚEAN DE ARTĂ PRAHOVA

Muzeul Județean de Artă Prahova „Ion Ionescu-Quintus” își are originea în Pinacoteca Ploiești, în 1931. În trecerea anilor numele său s-a schimbat, iar numele actual îl poartă din 2005 și reflectă faptul că muzeul este găzduit din 1969 în Palatul Ghiță Ionescu, denumit astfel după tatăl lui Ion Ionescu-Quintus, iar colecția muzeului cuprinde donații importante din partea familiei Quintus.
Muzeul are o colecție ce cuprinde artă românească din sec. al XIX-lea până în prezent. Expunerea muzeală constă într-o expoziție de bază, situată la etaj, o trecere în revistă a evoluției artelor plastice, de la primitivi la contemporani, cu lucrări din patrimoniul propriu. Parterul este dedicat expozițiilor temporare, unde regăsim nume sonore contemporane românești: Horea Paștina, evenimentul anului 2017, Ștefan Râmniceanu, evenimentul anului 2018, retrospectiva Dan Platon (2017) etc., dar și artiști străini: Iurie Matei (Republica Moldova), Ammar Alnahhas (Siria), precum și expoziții ce reflectă rezultatele colaborărilor artistice cu: India, Japonia, Mexic, Rusia, Spania, Polonia, Germania, Franța, Belgia, Italia, Cehia, Elveția, Israel, Finlanda sau Ungaria.
Unul dintre cele mai de succes proiecte este Bienala Internațională de Gravură Contemporană „Iosif Iser”, ajunsă la cea de a XIII-a ediție în 2019, care adună la fiecare ediție în jur de 350 de participanți și 500 de lucrări, o bună parte dintre ele fiind donate muzeului. Acest fapt a condus la îmbogățirea colecției de grafică cu gravuri contemporane semnate de artiști din întreaga lume.
Muzeul susține programe pentru copii, dar și programe destinate copiilor instituționalizați sau celor cu deficiențe de auz și de văz, alături de parteneriate cu instituții de învățământ, constând în ateliere de educație plastică, prelegeri și vizite tematice.
MUZEUL DE ARTĂ TULCEA

© Muzeul de Artă Tulcea
Secția de artă a Muzeului Delta Dunării, înființat în 1950 de Gavrilă Simion, s-a conturat începând cu anul 1972, însă colecțiile de artă au luat naștere încă din anii ’50, fiind constituite din lucrări ale unor importanți artiști locali. Anul 1957 marchează prima expoziție temporară de artă plastică, urmată de achiziționarea lucrărilor expuse și de formarea unui nucleu al viitoarei secții de artă a muzeului.
Patrimoniul muzeului se împarte în șapte colecții: pictură modernă și contemporană, sculptură modernă și contemporană, icoane secolele XVIII-XX, grafică modernă și contemporană, plăci de gravură (colecție unică în țară), artă orientală secolele XVIII și XIX, artă decorativă secolele XVIII-XX. Arta românească este extrem de bine reprezentată, de la începuturile picturii românești moderne (Theodor Aman, Nicolae Grigorescu, Ștefan Luchian și Ion Andreescu), trecând prin pictura de la începutul secolului XX (Sava Henția, Nicolae Vermont, Leon Biju, Octav Băncilă și alții) și lumea pictorilor dobrogeni (Gheorghe Sârbu, Vasile Pavlov, Constantin Artachino etc.). Arta interbelică este reprezentată de lucrări semnate de Ghe. Petrașcu, Theodor Pallady și sculptorul Dimitrie Paciurea. O sală este dedicată Grupului celor Patru: Nicolae Tonitza, Francisc Șirato, Ștefan Dimitrescu și Oscar Han. Lucrări de Ștefan Popescu, Cecilia Cuțescu Storck, Jean Al. Steriadi, Camil Ressu, Iosif Iser oferă o imagine a primei jumătăți a secolului XX. Expoziția despre artele și influențele din Dobrogea nu ar fi completă fără reprezentanți ai Școlii de la Marea Neagră: Petre Iorgulescu-Yor, Ion Theodorescu-Sion, Max Wexler Arnold, Vasile Popescu și alții.
Un alt punct forte al muzeului este colecția de lucrări ale unora dintre cei mai mari artiști avangardiști: Victor Brauner, Max Hermann Maxy, Corneliu Michăilescu, Marcel Iancu, Hans Mattis-Teutsch, Milița Pătrașcu, Ion Țuculescu, Sabin Popp, Romulus Ladea. Colecția de 14 lucrări de pictură și grafică semnate de Victor Brauner este cea mai impresionantă din țară.
Cea de-a doua jumătate a secolului XX este ilustrată de capodopere semnate de Olga Greceanu, Margareta Sterian, Lucia Demetriade Bălăcescu, Dimitrie Ghiață și alții. La limita dintre modernism și arta contemporană, îi găsim, printre alții, pe Corneliu Baba, Alexandru Ciucurencu, Ion Irimescu, Henri H. Catargi și Ion Jalea. Expunerea permanentă este încheiată de artiștii români contemporani: Teodor Hrib, Eugen Crăciun, Constantin Piliuță, Vladimir Șetran, Viorel Mărginean, Eugen Ispir etc.
Parterul muzeului a găzduit frecvent expoziții temporare, fie ale artiștilor contemporani, fie retrospective. De asemenea, aici au avut loc mai multe bienale de artă naționale și internaționale. Campania „Adoptă o pictură” a fost lansată ca un proiect pilot de strângere de fonduri destinate restaurării lucrărilor reprezentative de artă modernă din patrimoniul Muzeului de Artă Tulcea. Desfăşurată între anii 2016-2017, prima ediţie s-a concretizat prin restaurarea a 12 lucrări.
MUZEUL DE ARTĂ RECENTĂ (MARe)
Fugit de-acasă, Gorzo la MARe, 2020, foto: Silviu Dancu
MARe (deschis în 2018) prezintă publicului peste 150 de opere, expuse într-o clădire de 1200 m2 desfășurată pe cinci niveluri, dotată cu toate spațiile, echipamentele, serviciile, programele și cadrele de specialitate cerute de exigențele muzeografice actuale. Conceput de YTAA (Youssef Tohme Architects and Associates), muzeul prezintă o colecție permanentă cu cele mai reprezentative lucrări de artă românească realizate din anii 1960 și până astăzi. După Muzeul SIMU (demolat în 1964, n.ed.), MARe este primul muzeu privat de artă care se deschide în România în ultimii 100 de ani, într-o clădire care îi este dedicată exclusiv, nu într-o construcție oarecare, convertită la sarcina de muzeu.
Prin accentul pe care-l pune pe arta românească produsă din anii ‘60 până astăzi, MARe oferă vizitatorilor o perspectivă critică asupra riscurilor, a reușitelor și a compromisurilor artiștilor români în timpul dictaturii comuniste și după căderea regimului, în 1989. În iulie 1965, la cel de-al IX-lea Congres al PCR, ideologia oficială s-a dezis de dogma realismului socialist în scopul de a încuraja „diversitatea stilistică” în domeniul artelor, dar fără a depăși limitele impuse de regim. Din acel moment, artiști ignorați până atunci, precum autodidactul Ion Țuculescu au fost transformați în eroi și profeți ai înnoirii. Artiștii mai tineri au preluat repede tehnicile și mijloacele artei occidentale, de la abstracție și neoconstructivism la fotorealism și de la performance la instalații și land art. În expoziția permanentă apar lucrări-cheie de Ion Țuculescu, Andrei Cădere, Ion Grigorescu, Paul Neagu, Ștefan Bertalan, Nicolae Comănescu, Roman Cotoșman, Pavel Ilie, Diet Sayler, Alexandru Chira, Horia Bernea, Florin Mitroi, Marian Zidaru, Ioana Bătrânu, Vioara Bara, Teodor Graur, Dan Perjovschi, Dumitru Gorzo, Victor Man, Ecaterina Vrana, Vlad Nancă, Gili Mocanu, Anca Mureșan, Ovidiu Feneș, Cristina David, Ion Bârlădeanu și mulți alții.
MARe organizează anual trei expoziții temporare cu artă românească și trei expoziții temporare cu artiști străini de importanță internațională. Dintre cele mai recente expoziții amintim Marginali, izolați și exluși în arta românească (2020, curator Erwin Kessler), Gregor Schneider: Camere moarte/Dear Rooms (2020, curator Erwin Kessler), GPS: Geometrii Post Sistem (2019, curatori Erwin Kessler, Carola Chișiu, Dan Popescu).
INSTITUȚII PUBLICE
ARCUB

Artistul la 30 de ani, foto: Daniel Oprea
ARCUB – Centrul Cultural al Municipiului București este o instituție de cultură cu o experiență de peste 24 de ani în promovarea culturii orașului București în toate formele sale de expresie artistică. Inspirat și motivat de generozitatea creativă și de viziunile artistice pe care le generează un oraș aflat într-un continuu proces de inventare, ARCUB este animat de dorința de a crea un mediu cultural receptiv tuturor formelor de artă și accesibil unui public cât mai larg.
Înființat în 1996 ca un centru cultural multidisciplinar, ARCUB are misiunea de a reda identitatea culturală complexă a orașului București prin proiecte proprii, prin parteneriate cu unele dintre cele mai importante instituții de cultură locale, prin susținerea sectorului cultural independent.
În anul 2016, ARCUB inițiază Programul Expozițional de la Hanul Gabroveni și se poziționează rapid ca unul dintre cele mai importante spații expoziționale de artă contemporană din capitală. De la pictură la sculptură și asamblaj video, performance sau tehnici mixte, până la seria de conferințe tematice „Ce punem în ramă?“, programul expozițional de la ARCUB a căutat să atingă subiecte și forme de exprimare diverse, să expună atât artiști mai puțin cunoscuți, cât și consacrați, cu lucrări din colecții private pe care bucureștenii nu au ocazia să le vadă în muzee. Programul expozițional de la ARCUB a inclus expoziții precum TZARA.DADA. etc., o celebrare a 100 de ani de dadaism (curator Erwin Kessler), Constantin Brâncuși: omul și lucrurile (curatori Erwin Kessler și Doina Lemny), 30. Artistul la treizeci de ani (curator Dan Popescu), Ucenicie printre arte: colecționarul Sorin Costina şi arta românească a anilor 1970-1990 și expoziții solo ale artiștilor Dumitru Gorzo, Róbert Köteles, Ana Bănică.
MUZEUL NAȚIONAL COTROCENI

Ansamblul de la Cotroceni a fost, în cei peste 350 de ani de existență, mănăstire domnească, reședință princiară, palat regal și palat al pionierilor. Din 1990, în spațiul nou al ansamblului își are sediul Administrația Prezidențială, iar din anul 1991, vechiul Palat a devenit Muzeul Național Cotroceni.
Prin activitatea sa și prin proiectele realizate, Muzeul Național Cotroceni se prezintă ca o instituție modernă, reușind să se sincronizeze cu noile tendințe din muzeologia contemporană, prezentând, în același timp, în mod autentic, identitatea istorică și actualitatea culturală românească. Pe lângă expoziția permanentă, Muzeul Național Cotroceni deține spații expoziționale destinate evenimentelor temporare: spațiile medievale (pivnițele și cuhniile). Unul dintre proiectele de referință este Salonul Artelor Decorative, care sintetizează toate manifestările sau proiectele relevante de peste an în domeniul artelor decorative.
CREART
Seamless Affinities, installation & project realized in VR, Claudia Braileanu, work in progress, 2020
creart – Centrul de Creație, Artă și Tradiție este un serviciu public aflat în subordinea Primăriei Municipiului București, fiind succesorul Centrului de Conservare și Valorificare a Tradiției și Creației Populare, înființat în 1957. creart funcționează sub această titulatură din anul 2011 și are misiunea de a răspunde nevoilor culturale comunitare prin oferirea de produse și servicii culturale diverse: festivaluri naționale și internaționale, concursuri, expoziții, târguri, seminarii, concursuri de educație civică, ateliere de creație.
GALERIA CREART
creart Gallery (curator șef Răzvan Ion) s-a poziționat ca una dintre cele mai cunoscute galerii de artă contemporană aparținând de o instituție publică. Galeria este dedicată solo show-urilor artiștilor români și internaționali, precum și organizării de dezbateri și conferințe împreună cu artiștii și curatorii prezenți în expoziții.
Programul este constituit din expoziții utilizând medii diferite, încercând să promoveze excelența în arta contemporană. Galeria se concentrează, totodată, și pe mediile noi tehnologice utilizate în artă precum inteligența artificială, blockchain, realitatea virtuală, realitatea augumentată etc. Dintre cele mai recente expoziții: Cătălin Burcea, Safety Rooms (2020), Adi Bulboacă, Staging the Stage (2019), Andreea Chirică, Inside Out (2019).
creart Gallery este unul dintre partenerii permanenți ai Bucharest Biennale și Reforma Photo Days – Festival de Fotografie Contemporană.
INSTITUTUL CULTURAL ROMÂN

Expoziție Vladimir Șetran, 2012, foto: Mihai Cratofil
Institutul Cultural Român (ICR) este o instituție publică înființată în 2003 prin reorganizarea Fundației Culturale Române. Obiectivul principal al ICR este creșterea vizibilității valorilor românești prin încurajarea dialogului și a colaborării între comunitatea culturală și artistică românească și cea internațională.
Proiectele ICR în domeniul artelor vizuale includ expozițiile organizate la sediul propriu din Aleea Alexandru 38, cele din alte spații din București și din țară, proiectele derulate de reprezentanțele ICR din străinătate, sprijinirea participării artiștilor sau galeriilor din România la evenimente sau târguri de artă internaționale. La acestea se adaugă co-organizarea participării românești la Bienala de Artă de la Veneția.
ICR a derulat un intens program expozițional în spațiul propriu al ICR între 2006-2012, curatoriat de Tudor Jebeleanu. Dintre expozițiile notabile din acea perioadă amintim Marin Gherasim (2007), George Tzipoia, (2009), Vladimir Șetran (2012).
Dintre proiectele importante menționăm expozițiile Culorile Avangardei. Arta în România 1910-1950 (curator Erwin Kessler), Cel ce se pedepsește singur – Ștefan Bertalan, Florin Mitroi, Ion Grigorescu: arta și România în anii ’80-’90 (curator Erwin Kessler), Colouring the Grey. Second Wave of Romanian Contemporary Emerging Artists, în cadrul secțiunii „Special Programs“ a celei de IV-a ediții a Bienalei Internaționale de Artă Contemporană de la Moscova (curator Cosmin Nasui) și, cel mai recent, o amplă retrospectivă Brâncuși. Sublimarea formei (Bruxelles, în cadrul Festivalului Europalia România, curator Doina Lemny).
ICR oferă anual două burse „Constantin Brâncuşi“, adresate artiştilor plastici români cu studii universitare de specialitate încheiate şi cu performanţe recunoscute în domeniu. Prin acest program, artiștilor li se oferă oportunitatea de a lucra într-un mediu artistic internaţional și de a dezvolta proiecte artistice în atelierul închiriat de România la Cité Internationale des Arts, Paris.
De-a lungul anilor, imediat după înființarea ICR sute de artiști, critici sau grupuri din domeniul artei plastice au beneficiat de promovarea și de sprijinul ICR pentru participarea la evenimente și programe internaționale sau chiar a unor expoziții organizate de ICR în străinătate. De asemenea a fost facilitată participarea unor artiști din străinătate la evenimente sau proiecte desfășurate în România.
CENTRUL CULTURAL PALATELE BRÂNCOVENEȘTI

© www.palatebrancovenesti.ro
Centrul Cultural „Palatele Brâncovenești de la porțile Bucureștiului” este o instituție aflată în subordinea Consiliului General al Municipiului București, care funcționează în Palatul Brâncovenesc de la Mogoșoaia, construit de Constantin Brâncoveanu la începutul secolului al XVIII-lea și restaurat de prințesa Martha Bibescu în primele patru decade ale secolului XX. Devenit monument istoric prin decret regal în anul 1945, este trecut în proprietatea statului român prin legea naționalizării. În perioada 1956-1977 în palat a funcționat un muzeu de artă brâncovenească, filială a actualului Muzeu Național de Artă al României. Din anul 2001, etajul adăpostește expoziția permanentă, constituită din piese care recreează atmosfera interioarelor epocii brâncovenești.
Începând cu anul 2001, Centrul Cultural Palatele Brâncovenești își asumă un nou rol, deschizându-și spațiile de la parter, cuhnie, foișor și ghețărie pentru expoziții temporare dedicate artei contemporane, astfel promovarea și organizarea de expoziții de artă contemporană devine parte a activității culturale a centrului, care își face astfel loc printre platformele culturale importante ale Bucureștiului. Printre cele mai recente expoziții se numără Expansiuni la suprafață, artiști Ilie Rusu și Constantin Rusu (curator Horea Avram), Elevatio, artist Elena Scutaru (curatori Adriana Oprea, Simona Vilău), Amprente, artist Vladimir Cioroiu (curator Mădălina Mirea).
MUZEUL NAȚIONAL AL ȚĂRANULUI ROMÂN

Muzeul Național al Țăranului Român este o instituție dedicată cunoașterii culturii tradiționale din România. Chiar dacă muzeul funcționează de mai bine de un secol, după nenumărate transformări, inclusiv schimbări ale sediilor, concepția privind expoziția permanentă și expozițiile temporare ale acestuia s-au modificat, încercând să țină pasul cu schimbările din societate, fără a trăda misiunea sa originară.
De mai mulți ani, Muzeul Țăranului încearcă să se poziționeze drept un facilitator al dialogului între arte și culturi, găzduind adeseori expoziții de artă contemporană, românească și străină. Uneori, temele alese erau inspirate direct din patrimoniul cultural deținut de Muzeu sau erau legate de cultura tradițională. Alteori, temele erau complet inovatoare, nefiind, nicicum, corelate patrimoniului cultural.
GALERII
418GALLERY
418GALLERY a fost fondată în 2008 la București de Dr. Joana Grevers, istoric de artă, și Guy K. Williamson, om de afaceri și colecționar de artă american. În 2017 s-a deschis și o sucursală la München. Tot din 2017, galeria își are sediul central în Cetate, devenind astfel prima galerie rurală din România. Cetate are un spațiu de expoziție generos și multiple ateliere de lucru pentru artiștii de vârf, care pot experimenta liber cu medii diverse precum instalație, sculptură, artă cinetică și land-art.
Galeria este dedicată atât promovării artiștilor tineri, emergenți, cât și avangardei românești și est-europene din anii ‘60 și ‘70. Câțiva artiști au creat artă abstractă în spatele Cortinei de Fier, iar 418GALLERY și-a făcut o misiune din a-i promova în afara țării. Dintre evenimentele notabile la care 418GALLERY a fost promotoare este expoziția Abstract Expressionism Behind the Iron Curtain de la Pollock-Krasner House and Study Center, din anul 2017.
Din 2008, 418GALLERY & Fundația Joana Grevers organizează în fiecare vară o rezidență de sculptură, iar parcul de sculptură Cetate Arts Danube a fost creat de artiștii invitați de-a lungul anilor.
ANCA POTERAȘU GALLERY

Galeria Anca Poterașu este o galerie de artă contemporană din București, fondată în 2011 într-o casă de patrimoniu de pe strada Plantelor. În 2019 s-a mutat la actuala adresă din strada Popa Soare, păstrându-și identitatea istorică și devenind un reper în zona centrului vechi.
Galeria promovează portofoliile a cincisprezece artiști din zone diferite ale României prin participarea la târguri internaționale de renume, printre care Paris Photo, Artissima, Arco Madrid și NADA Miami din Statele Unite. Oportunitățile pe care galeria le oferă artiștilor săi se subsumează eforturilor de a construi împreună o scenă de artă contemporană și o piață locală pentru dezvoltarea artiștilor indiferent de mediile în care lucrează.
Galeria reprezintă următorii artiști Matei Bejenaru, Decebal Scriba, Aurora Király, Belu-Simion Făinaru, Doina Simionescu, Iulian Bisericaru, Daniel Djamo, Sebastian Hosu, Zoltan Bela, Stoyan Dechev, Olivia Mihălțianu, Larisa Crunțeanu, Adelina Ivan, Megan Dominescu, Dragoș Bădiță.
Din 2015, Galeria Anca Poterașu derulează alături de ARAC (Asociația Română de Artă Contemporană) programe de rezidență pentru curatori și artiști internaționali, sprijinind astfel dialogul internațional.
În următorii doi ani se va desfășura în parteneriat cu Rezidența ARTAK350 din Islanda un proiect de anvergură destinat extinderii publicului local de artă contemporană printr-o serie de evenimente și rezidențe artistice. Având ca principale teme schimbările climatice, migrația economică și de război, noile tehnologii, proiectul vizează generarea unui dialog despre evoluțiile sociale și percepția lor la nivel global. Proiectul se va finaliza cu o expoziție a publicului, un proiect-pilot, în premieră în România, care implică direct contribuția publicului bucureștean în selecția lucrărilor de artă din portofoliul galeriei în urma unei campanii de conștientizare.
GALERIA ANDREIANA MIHAIL
Auto Da Fe, Art Basel, Ciprian Mureșan, © Andreiana Mihail Gallery
Deschisă în noiembrie 2006, Galeria Andreiana Mihail a urmărit încă de la început crearea unui program care să includă în principal artiști români tineri, dar și artiști internaționali la început de carieră. În cei aproape zece ani de funcționare, galeria a organizat în jur de 40 de expoziții cu artiștii galeriei sau cu artiști invitați și a participat la 24 de târguri internaționale de artă. În 2008, Galeria Andreiana Mihail a fost prima galerie din România admisă la Art Basel, unde a prezentat proiectul Auto da Fe al artistului Ciprian Mureșan.
Printre artiștii reprezentați s-au numărat: Ciprian Mureșan, Ion Grigorescu, Adrian Ghenie, Mona Vătămanu și Florin Tudor, Matei Bejenaru, Katerina Drzkova, Ștefan Savu, Tom Chamberlain, Alexandra Croitoru, Răzvan Botiș, Philip Patkowitsch, Adi Matei, Mihai Iepure Gorsky, Edi Constantin sau Cristi Pogăcean.
În expozițiile galeriei au fost invitați artiști ca: Mircea Cantor, Tessa Farmer, Hideko Inoue, Gabriela Vanga, Cristian Alexa, Duo Van der Mixt, Andreea Faciu, Cristian Rusu, Matei Lăzărescu.
Prezentările galeriei au fost remarcate în articole principale de jurnaliști de la New York Times (Holland Cotter, câștigător al Premiului Pulitzer), Financial Times, London Times, The Guardian, Frankfurter Allgemeine Zeitung etc.
ANNART GALLERY
© Galeria AnnArt
Galeria AnnArt, înființată în 2011, este susținută integral din fonduri private și, pe parcursul celor aproape zece ani de funcționare neîntreruptă, s-a constituit ca un reper de bună practică atât pentru artiști, cât și pentru colecționari și publicul avizat. Portofoliul său reunește nume de prim rang ale artei contemporane, ca Sorin Ilfoveanu, Ștefan Câlția, Vladimir Șetran, Francisc Chiuariu, Florica Prevenda, Dorin Crețu sau Gheorghe Fiki, alături de artiști tineri valoroși între care Constantin Rusu, Maia Oprea, Ioana Nicoară, Claudiu Lazăr, Andrei Tudoran sau Andreea Albani.
AnnArt publică, sub sigla proprie, cataloage de artist, ce se regăsesc în rețeaua Humanitas; acordă o bursă anuală pentru tineri; participă ca interlocutor pe teme legate de piața de artă în publicații și emisiuni de specialitate și lifestyle – revista Arta, Forbes, Adevărul, Igloo, Viața Românească, Alist, Harper’s Bazaar, life.ro, Zebra/RFI, Radio România Cultural. Participă la târguri și expoziții internaționale de artă – Vienna Contemporary, ArtSafari, ArtLondon 15, Nicosia/Cipru, Marea Britanie, în parteneriat cu Institutul Cultural Român, Muzeul Țăranului Român sau Ministerul de Externe.
ARTHALLE GALLERY

Un spațiu inedit, dedicat în exclusivitate artei contemporane, Galeria ARTHALLE are ca scop principal să încurajeze pasiunea, aprecierea pentruarta contemporană, dar și achiziția.
Localizată în centrul Bucureștiului, galeria propune o agendă riguroasă de evenimente, cu cel puțin opt expoziții anuale ale artiștilor manageriați, care se constituie în demersul curatorial principal. Intenția noastră este de a expune deopotrivă artiști consacrați, cât și emergenți, atât români, cât și străini. În perspectivă, oferta va fi completată de cursuri de artă, prelegeri și ateliere destinate atât artiștilor, cât și iubitorilor de artă.
Viziunea galeriei este promovarea libertății de expresie a artiștilor, prin expunerea acestora într-un cadru propice atât lor, cât și colecționarilor. Dezvoltarea unui mediu activ și creativ consolidază misiunea ARTHALLE de a-și crea o identitate bazată pe ideea unui „acum” exigent, eliberat paradoxal de canonul rigid al cerințelor temporale și spațiale, dar sensibil în permanență la relația de evoluție continuă dintre artă și publicul tot mai avizat și mai curios.
Pe măsură ce fiecare artist continuă să-și rafineze personalitatea artistică, evoluează și colecția de idei, care generează o creștere exponențială a impactului.
În plus față de programul de expoziții, ARTHALLE pune mare preț pe sprijinirea artiștilor prin înlesnirea dialogului și a relației cu instituții publice, organizațiiprivate, muzee și entități care comisionează lucrări.
BORDERLINE ART SPACE

foto: Sânziana Cetera, Robert Boeriu
Borderline Art Space (Iași) este o galerie de artă înființată în 2015 care promovează arta contemporană produsă în diverse situații sociale, politice și de graniță și creează discurs critic despre probematici prezente și poetice. Borderline Art Space este interesat să expună atât artiști emergenți, cât și artiști cu o practică deja recunoscută și, în timp ce contribuie la dezvoltarea structurii instituționale artistice, își asumă, de asemenea, angajamentul pentru un rol educațional. În acest scop, organizăm anual o expoziție cu cele mai interesante lucrări ale absolvenților facultăților de arte din țară, dar și expoziții naționale cu artiști internaționali sau validați deja de instituțiile din lumea artei.
Printre artiștii care au expus la Borderline Art Space se numără: Dan Acostioaei, Ana Adam, Dragoș Alexandrescu, Delia Andrieș, Liliana Basarab, Vusi Beauchamp (Africa de Sud), Lucian Bran, Lucian Brumă, Mircea But, Ciprian Ciuclea, Ștefan Constantinescu, Suzana Dan, Juliane Eirich (Germania), Gregor Eldarb (Polonia/Suedia), Tatiana Fiodorova (Republica Moldova), Igor Grubić (Croația), Silvia Hell (Italia), Iosif Király, LOLO & SOSAKU (Argentina/ Japonia), Bergthor Morthens (Islanda), Andrei Nacu, Dan Perjovschi, Pusha Petrov, Erminia PIU, Patricia Rodas (Finlanda), Cătălin Rulea, Roxana Savin, Katrin Streicher (Germania), Mihail Trifan, Jeannette Unite (Africa de Sud), Andrei Venghiac, Mihai Vereștiuc.
ELITE ART GALLERY

Elite Art Gallery debutează în anul 2003 sub egida Asociației Elite Art Club UNESCO cu proiectul de pionierat intitulat „Pictori de azi la Balcic”, devenit concept curatorial cu notorietate datorită consecvenței și calității dovedite de-a lungul anilor. Tradiția de șaptesprezece ani a taberei a reunit artiști din diferite generații și a motivat deschiderea unui spațiu dedicat expozițiilor de artă contemporană. În aceste condiții, proiectul a devenit elementul catalizator în mecanismul de funcționare al galeriei, concentrat pe promovarea artei și a valorilor specifice culturii românești prin sprijinirea tinerilor artiști și prin acțiuni de recuperare a patrimoniului. Activitatea se adresează mediului de afaceri și lumii culturale în același timp și este orientată spre valorile de excelență și profesionalism.
Prin intermediul galeriei s-a inițiat un program complex de promovare a artiștilor plastici contemporani, care a presupus fixarea unui calendar cultural pe termen lung menit să organizeze expoziții în sediul propriu, în cadrul evenimentelor externe sau în spații alternative. Prin eforturile asociației, artiștii au fost incluși în numeroase proiecte culturale desfășurate pe plan național și internațional. Tot în vederea susținerii sectorului artistic a fost realizat un site de specialitate (www.eliteart-gallery.com) și un magazin online (www.weshopart.ro).
Susținută exclusiv din fonduri private, galeria a expus până în prezent peste 250 de artiști români, printre care se numără Constantin Flondor, Horea Paștina, Mihai Sârbulescu, Ion Grigorescu, Christian Paraschiv, Ilie Boca, Corneliu Vasilescu, Maurice Novac, George Mircea, Francisc Chiuariu, Florian Lucan, Suzana Dan, Roman Tolici sau Felix Aftene.
GAEP

Gaep este o galerie de artă contemporană cu un program vibrant de expoziții ce prezintă lucrările unor artiști consacrați sau în curs de afirmare. Fondată de Andrei Breahnă (galerist și manager cultural) și Raluca Șoaita (arhitectă), galeria s-a numit inițial Eastwards Prospectus, iar activitatea s-a axat pe prezentarea unor practici artistice din Europa de Est. În 2019 și-a schimbat numele în Gaep pentru a reflecta noul caracter internațional al programului său, un rezultat al conexiunilor stabilite în timp cu scena artistică internațională. Actualul program cuprinde practici artistice ce reflectă diferite contexte sociopolitice și poziții generaționale, într-o încercare de a transcende granițele stabilite și de a circula lucrări de artă și idei în noi moduri. Galeria îi reprezintă pe Răzvan Anton, Pavel Brăila, Vlatka Horvat, Ištvan Išt Huzjan, Sebastian Moldovan, Damir Očko, Raluca Popa, Marilena Preda Sânc și colaborează cu Radu Cioca, Felipe Cohen, Željko Jerman, Tania Mouraud, Mircea Stănescu și Ignacio Uriarte.
În decurs de șase ani, Gaep a prezentat 28 de expoziții în București, într-un demers constant de a aduce în fața publicului lucrări ale artiștilor galeriei sau ale unor artiști invitați, mulți dintre ei expuși astfel pentru prima oară în România. În plus, printr-o intervenție urbană desfășurată în 2016 simultan pe 100 de billboarduri, arta Taniei Mouraud a ajuns în nouă orașe din țară. Iar prin participarea la 22 de târguri internaționale, printre care Artissima, ARCOmadrid, Art Brussels, miart și LOOP Barcelona, Gaep a conectat scena de artă locală cu publicul internațional pasionat de artă contemporană. Două dintre aceste participări au fost premiate: Premiul Opening la ARCOmadrid 2019, cu o prezentare solo Ištvan Išt Huzjan, și Mențiunea specială Sardi per l’arte în cadrul secțiunii Back to the Future la Artissima 2017, cu o prezentare solo Marilena Preda Sânc.
GALATECA
O galerie de artă contemporană și design creată în anul 2012. Un proiect în evoluţie, multidisciplinar, a cărui rădăcină s-a ancorat în tradiţia clădirii la parterul căreia se află: Biblioteca Centrală Universitară Carol I, dar și într-o puternică legătură cu fenomenul cultural contemporan, fiind prima galerie premiată la Anuala de Arhitectură din România (cu proiectul semnat de arh. Radu Teacă). Galateca a dezvoltat sute de programe și proiecte naționale și internaționale, a explorat multiplele teritorii și forme de exprimare artistică: de la benzi desenate la artă video; de la pictură și desene la instalații și arta performativă; de la festivaluri la participări la târguri naționale și internaționale, workshopuri, cursuri, evenimente; de la artiști străini la artiști români contemporani cu succes în străinătate care au creat proiecte multidisciplinare în colaborare cu Galateca. Evenimente inedite au transformat spațiul galeriei în sală de teatru, de concert sau în scenă de dans și performance. Galateca și-a asumat o strategie coerentă de promovare a valorilor românești prin programele Romanian Art Energy și Măiastra, precum și două direcții definitorii pentru spiritul Galateca: designul și arta contemporană internațională.
Galeria a dezvoltat zeci de colaborari internaționale, parteneriate culturale de anvergură, proiectele sale au depășit spațiul galeriei (Arta la Intrare, Inside/Outside sau Măiastra). În strategia curatorială au fost incluse proiecte și programe special destinate studenților și artiștilor emergenți, sunt susținuți creatorii tineri prin concepte expoziționale precum Grafica Tânără sau Supermarketul de artă. La începutul anului 2013 s-a lansat NeoGalateca, spațiu ce completează zona expozițională și care a devenit în scurt timp o referință pentru publicul interesat de cadouri de artă și design, obiecte inspirate din expozițiile Galateca sau alte expoziții internaționale relevante, o selecție variată de artă și design este prezentată și online pe www.neogalateca.com.
Galateca a devenit în acest scurt timp o referință, o platformă în continuă schimbare, în armonie cu ceea ce se întamplă în lumea artistică internațională și românească. Povestea Galateca se scrie în continuare cu fiecare proiect, cu fiecare expoziție, cu fiecare artist.
H’ART GALLERY

Bologna Arte Fiera, 2006, Dumitru Gorzo pictând o lucrare din seria „Femei cu pulă”
Galeria H’art s-a înființat în anul 2002, dintr-o nevoie organică: Dan Popescu petrecea timp cu cei mai tineri artiști ai generației 2000 și, treptat, interesul pentru arta lor a căpătat o dimensiune acaparatoare. În sens pozitiv. La scurt timp, Dan Popescu a renunțat la cariera universitară și a început să-și dedice tot timpul organizării de expoziții, scrierii de texte, editării de cataloage, dar mai ales sprijinirii tinerilor artiști care își doreau să lucreze și să expună și nu aveau unde. Începuturile au fost dificile din mai multe perspective: imposibilitatea de a transplanta mecanismele vestice așa cum erau ele, de aici și reticența constantă a mediului cultural la orice schimbare sau noutate. Acum câțiva ani, doi colecționari aflați în vizită în București, au fost siderați și dezamăgiți că cele câteva galerii din acel moment nu erau toate pe aceeași stradă și că trebuiau să „alerge” după ele în oraș. Li s-a explicat faptul că majoritatea inițiativelor din acel moment sunt ținute în viață de pasiune, mai degrabă decât de fonduri și că fiecare galerist a optat pentru singura variantă disponibilă, nicidecum pentru cea mai bună. În același mod, anii 2000 sunt marcați de „lupta” cu sistemul: dificultatea de a expune în galeriile UAP-ului și derizoriul cu care era privită noua artă: de la artiști consacrați și până la patriarhi culturali. În acest format, Galeria H’art de pe strada Mihai Eminescu 105-107 era o gură de oxigen. Un spațiu în care se vedea artă, fără cuvântări în timpul vernisajelor, în care vizitatorii se puteau uita la lucrări fără să ceară explicații și să primească motivații. Aici s-au făcut unele dintre cele mai îndrăznețe expoziții ale anilor 2000: Welcome to Paradise (2005) a lui Dumitru Gorzo, Mit Technik (2006) a lui Gili Mocanu sau RealPolitik a lui Ion Bârlădeanu.
După primul faliment, H’art s-a mutat într-un bloc, la etajul 5. Deși vocile critice spuneau că lipsa „vitrinei” la stradă va aduce numai deservicii, publicul de la vernisaje și cel care vizitează galeria a crescut și, mai mult, s-a diversificat. Portofoliul galeriei s-a diversificat și el, expunând și lucrările unor artșit din generațiile anterioare precum Marian și Victoria Zidaru sau Marin Gherasim, dar și tineri formați după 2010: George Anghelescu, Ștefan Ungureanu, Codruța Cernea sau Virginia Toma.
Din 2012, Galeria H’art nu mai participă la târgurile de artă. De atunci, eforturile lui Dan Popescu și ale Ioanei Marinescu (istoric de artă și curator) s-au concentrat asupra organizării de expoziții și editării de cataloage. În perioada 2015-2017, galeria a derulat și proiectul H’art Appendix, (o extensie de spațiu de pe Calea Victoriei 91-93), dar legată ca program și conținut de spritul H’art. În prezent, galeria își continuă misiunea de a face accesibilă pasionaților de artă cea mai bună și mai interesantă selecție de artiști, cu cele mai puține compromisuri posibile.
IAGA CONTEMPORARY ART

Galerie înființată în 2014, specializată în artă contemporană, cu o colecție ce include lucrări originale, atât semnate atât de artiști consacrați, cât și de artiști în curs de afirmare. Misiunea IAGA este de a crea o relaţie între diferiţi artişti provenind din diferite părţi ale Europei, o reţea formată din artişti, colecţionari, experţi. Galeria promovează artiști din România, Italia, Polonia, Moldova și alte țări, în principal artiști tineri, cărora le oferă astfel posibilitatea de a se dezvolta.
Cu toate că este o galerie tânără, IAGA este foarte activă în piața internațională de artă, dovadă fiind colaborarea cu instituții și galerii importante din întreaga lume și târgurile și evenimentele de artă la care participă în fiecare an, printre care Bologna Artefiera, Art Athina, Art Market Budapest, Art Thessaloniki, Art Brussels. Merită menționată și colaborarea cu marele maestru Hermann Nitsch, care a avut ca rezultat expoziţia personală a artistului organizată în 2017 în spațiile galeriei.
JECZA GALLERY
Galeria Jecza, fondată în 2011 la Timișoara, a avut de la început o puternică înclinație pentru scena istorică locală, foarte importantă în anii 1960 și 1970 ca pionierat al formelor de artă experimentale precum happening-urile, arta video și instalațiile (grupul Sigma printre altele). Galeria reprezintă artiști și colective de artiști, dar și personalități tinere și remarcabile, cu un interes direcționat spre sculptura contemporană și formele de artă experimentală. Prin juxtapuneri curatoriate ale artiștilor din diferite generații, galeria încurajează proiectele de cercetare aprofundate, legate de diverse practici artistice.
Alături de o fundație de artă și o editură fondată în 2001, galeria a devenit un puternic centru de cercetare pentru moștenirea artei moderne și contemporane din Europa de Est. Misiunea galeriei este de a încuraja dialogul între artiști, cu accent pe condiția artei în prezent. Recent, galeria a devenit parte a primei edituri de artă din România, The Source Workshop sau arteditions.ro
Printre proiectele recente se numără Drawing is Witchcraft, or the Other Way Round al artistei Ana Adam, curator Ami Barak (martie 2020); The Drawing Lesson, Genti Korini, curator Cristian Nae (noiembrie 2019); Serving Art Again al grupului subREAL, curator Ami Barak (septembrie 2019); We Are Both to Blame but it’s More Your Fault, Ioana Sisea (iulie 2019); The Unpleasant Show, curator Carmen Casiuc (aprilie 2019); 1965-1975 al artistului Ciprian Radovan (ianuarie 2019); Now, Jane McAdam Freud (octombrie 2018); This Could Be It, Roman Cotoșman în dialog cu Mircea Popescu (iulie 2018); The Unpleasant Show (martie 2018); The Power of the Line (decembrie 2017); On Duty, Olga Chernusheva (septembrie 2017); Impossible Garden, Alex Mirutziu în dialog cu Dan Beudean, curator Liviana Dan (iunie 2017); 2x80: Megert / Flondor, curator Alina Șerban (ianuarie 2017) alături de o serie de retrospective: Grupul Sigma1, Paul Neagu, Constantin Flondor și mulți alții. Lucrările noastre se regăsesc în colecțiile Tate Modern, Mumok Viena, Art Collection Telekom și ale unor importanți colecționari publici și particulari.
GALERIA LABORNA
foto: din colecția Daniel Ștefănică
Galeria LABORNA a fost fondată în 2013, la inițiativa lui Ciprian Paleologu. Echipa actuală este formată din Cristina Garabețanu, Ciprian Paleologu și Naiana Vatavu. Galeria LABORNA înregistrează desfășurarea lunară profesională a demersului artistic individual. Evenimentele pentru public, numite BORNE, conservă ceea ce face artistul/colecționarul în mod normal, într-o perioadă fixă de timp, cu intenția de a prezenta o arhivă completă și complexă, mai mult decât ceea ce ar presupune o „expoziție”.
Lucrarea de artă este astfel privită în „facerea” ei, o radiografie a etapelor de realizare extrem de epurată de alți factori externi procesului de creație. În perioada 2013-2020 au avut loc 33 de BORNE, alături de expuneri individuale de artist precum și expoziții din seria LABORNA & Friends, unde Galeria invită artiști să expună lucrări „in progress”, nefinalizate (sub o anumită temă). De asemenea, în cadrul BORNELOR colecționarul de artă contemporană Daniel Ștefănică și-a expus procesul de construire a unei colecții de artă contemporană.
Galeria LABORNA a participat la târguri de artă naționale și internaționale, a creat programul de rezidență „.IMG” pentru tineri interesați de implicarea în managementul cultural, a fost gazdă a Premiilor Crama Oprișor pentru Desen Contemporan etc. Galeria a construit pentru tineri un spațiu distinct, SCARA, unde au expus peste 30 de artiști aflați la începutul carierei.
Accesul în laboratorul artistului sau al colecționarului este rar, perspectiva completă în care se construiește viziunea sa fiind de cele mai multe ori dificil de urmărit. De aceea Galeria LABORNA este un concept unicat și original, prezentându-se de fapt ca un contor: creație și colecție în timp real.
GALERIAMEA.RO
GaleriaMea.ro a fost lansată în 2019 din nevoia de a „umple” acea lipsă de artă originală în mediul online. Ne-am propus să promovăm artiști din România, expunându arta lor originală publicului larg.
Am ales 0% comision din vânzări în ideea de a oferi clienților prețul corect stabilit direct de artist. Prețul tablourilor în această galerie este stabilit de către artist, este ca și cum iubitorii de artă ar cumpăra direct din atelierele lor de pictură. În plus, clienții noștri au posibilitatea de a contacta artiștii prin telefon cu orice întrebări referitoare la tablourile acestora. Am dorit astfel să oferim transparență toală în prezentarea și achiziționarea de lucrări de artă online.
Suntem deja în al doilea an în care artiștii pe care îi listăm la GaleriaMea.ro au decis să replătească taxa de expunere. Această decizie de a continua alături de noi reflectă succesul pictorilor în cadrul GaleriaMea.ro, o galerie care primește zilnic oferte de cumpărare din partea clienților.
Observăm o tendință de apropiere de mediul online din partea colecționarilor de artă, tocmai datorită rapidității în procesul de achiziționare a tabloului preferat pe pagina web a galeriei, construit special pentru a oferi ușurință în sortarea tablourilor expuse: după temă, preț, mărime sau noutăți.
GALERIA POSIBILĂ

Galeria Posibilă a fost înființată de Matei Câlția în anul 2003, după închiderea Galeriei de Interese deschisă în 2000. Galeria Posibilă este o galerie privată, care acționează ca un mediator al artei. Galeria și-a construit identitatea treptat ca platformă de experiment artistic, expozițional și curatorial.
Istoricul acesteia cuprinde o activitate diversă, nu doar editorială – cu artiști precum Nicu Ilfoveanu, Dan Perjovschi, Ion Dumitriu, Matei Bejenaru, Gili Mocanu, dar și educațională prin atelierele Copii creativi, sau proiectul Biblioteca de Galerie, îmbogățită anual cu publicații alese de artiști care au colaborat de-a lungul timpului cu Galeria Posibilă. Cărțile fac parte din domeniul de interes al galeriei, având o repartizare pe diferite teme (arhivă, tehnică, serii, interior, peisaje fictive, grădină, natură, loc, expoziții, întindere). În 2018, am inițiat o serie editorială de înțelegere a fotografiei, deschisă cu monografia artistului Bogdan Gîrbovan.
În ultima perioadă, galeria a pornit discuția unei ordonări a arhivei galeriei, pentru a sistematiza materialele strânse de-a lungul a 20 de ani de la înființare.
GALERIA ROMANĂ
Galeria Romană, situată în rondul Pieței Romane, a fost deschisă în 2014 și organizeazã expoziții de artã plasticã și decorativă, clasică și contemporană, precum și multe evenimente conexe. În cei șase ani de activitate, Galeria Romană a organizat peste 30 de expoziții de pictură, grafică, sculptură, instalație, performance, atât personale cât și de grup. Au fost expuși artiști români consacrați, nume importante în peisajul cultural românesc și internațional, dar și artiști tineri, emergenți; expoziții de artă comparată, expoziții de ceramică și porțelan, de bijuterie contemporană, expoziții de icoane ortodoxe tradițional bizantine; evenimente culturale cu tematică socială (în colaborare cu Samusocial România, a organizat o expoziție de pictură și desen a persoanelor fără adăpost din Bucuresti) și educativ plastică, lansări de carte, conferințe, ateliere de creație (Programul „Educație prin artă” în colaborare cu Fundația Catharsis Art), colaborări cu muzee și instituții din țară și din străinătate etc. Începând cu anul 2016, galeria face parte circuitul Noaptea Albă a Galeriilor şi Weekendul Galeriilor.
GALERIA SECTOR 1

Sector 1 este o galerie de artă contemporană care funcți-onează ca un spațiu de artă cu intenția de a contribui la evoluția scenei artistice contemporane, plasând în centrul intereselor sale ideea artistului, oferindu-i totală libertate de expresie într-un mediu liber de orice constrângeri. Galeria găzduiește lucrările artiștilor și își deschide porțile iubitorilor de artă care sprijină și încurajează creația artistică.
Inaugurarea galeriei, în 2017, s-a realizat cu o expoziție de grup care a inclus șapte tineri artiști din Cluj – Radu Băieș, Istvan Betuker, Norbert Filep, Pavel Grosu, Lucian Popăilă, Marcel Rusu, Alexandra Șerban – alături de Ioan Sbarciu, invitatul special al expoziției. Prima etapă a programului curatorial al galeriei a continuat cu expoziții individuale ale fiecăruia dintre artiștii menționați și s-a încheiat cu o nouă expoziție de grup.
Debutul celei de-a doua etape a programului curatorial a fost reprezentată de Mother Tongue, o primă expoziție de grup care a urmărit prezentarea de metode alternative de observație a actului desenării, construită pe paleta largă de înțelesuri dobândite până acum, și a continuat cu Frumusețe conștientă, o altă premieră în programul curatorial al galeriei, care a marcat debutul colaborării cu patrimoniul de lucrări al artistei Yvonne Hasan. Cea mai recentă expoziție a galeriei a fost Flow State. Betuker/Gaspar, o expoziție a artiștilor Istvan Betuker și Szilard Gaspar, concepută ca o conversație între medii diferite ce dezvăluie ceva din intimitatea creatoare a celor doi artiști, prezentați pentru prima dată în dialog.
GALERIA SUPRAINFINIT

Sky-like hope, © Galeria SUPRAINFINIT
Galeria SUPRAINFINIT, înființată în 2015, dezvoltă un program axat pe producții artistice contemporane și pe colaborări cu artiști români și internaționali, atât tineri cât și la mijlocul carierei. Galeria reprezintă patru artiști români – Apparatus 22 (colectiv artistic), Vlad Nancă, Eugen Roșca și Larisa Sitar – și patru artiști internaționali: Peles Empire, Indrikis Gelzis, Alessandro Teoldi și Kristin Wenzel. Expandând programul artistic cu SEQUENCE – un proiect de vitrină și SALTMINE – un spațiu dedesubtul galeriei dedicat expozițiilor temporare și performance-ului, din punct de vedere curatorial, galeria propune o abordare multifațetată în raport cu contextul local și cu conținutul pe care îl prezintă. Numele de SUPRAINFINIT amintește de un univers utopic și multiplu creat de colectivul artistic Apparatus 22.
De asemenea, galeria a organizat expoziții cu artiști români consacrați, precum Florin Mitroi și Andrei Chintilă. Dintre expozițiile de grup care au investigat diverse tematici actuale amintim: (pre)(history) Romanian at Now, Becoming my extinction, și SUB. O serie de colaborări indirecte cu alte instituții: WIELS Contemporary Art Centre din Bruxelles pentru expoziția solo a Larisei Sitar, Kvost din Berlin pentru expoziția solo a lui Vlad Nancă, Bienala Art Encounters de la Timișoara pentru participarea duo-ului artistic Peles Empire, Kunsthal Gent pentru proiectul artistic inițiat de Apparatus 22, Musée de la Chasse et de la Nature din Paris pentru expoziția de grup în care a participat Eugen Roșca. Aparițiile de menționat în diverse reviste de artă și platforme de specialitate: KUNSTFORUM International, Revista ARTA, Art Viewer, Blok Magazine, Kajet Digital, Revista Zeppelin, Akademie Schloss Solitude, Tzvetnik. Menționări în cărți și cataloage: Romanian Cultural Resolution II: Contemporary Art Now, Art and Democracy in Post-Communist Europe.
SPAȚII DE ARTĂ
CENTRUL DE INTERES
Vernisaj – YAP Studio, © Centrul de Interes
Centrul de Interes, deschis în 2017, este cea mai mare comunitate artistică din Cluj, care include spații expoziționale (SPATIU INTACT, Bazis Contemporary, ATRIUM), spații artist-run (CAMERA), spații de rezindență (ATELIER INTACT, BAZIS Project Space, CAMERA Project Space), spații de proiecte (Galeria Nano, A+ Project Space, FRICHE) și ateliere de lucru (ale unor artiști precum Alex Mirutziu, Zsolt Berszan, Istvan Betuker, Andrei Ciurdărescu, Valentin Ionescu, Gabriel Marian, Ovidiu Leuce, Dan Măciucă, Irina Dumitrașcu Măgurean, Adrian Ghiman, Mihai Plătică, Florin Ștefan, Szilard Gaspar, Veres Szabolcs). Centrul de Interes s-a stabilit rapid ca un spațiu de referință pentru iubitorii de artă contemporană.
În cei trei ani de existență a organizat 94 de expoziții și multe alte proiecte conexe, care au adunat peste 11.000 de vizitatori. Centrul de Interes a găzduit o serie de expoziții personale ale unor artiști precum Bill Viola (prima expoziție personală în România), Zharko Basheski, A Constructed World, Pepo Salazar, Jane McAdam Freud, Dmitry Kawarga, Cristi Puiu (prima expoziție personală a regizorului), Mircea Suciu, Vlad Nancă sau Alex Mirutziu. Acestora li s-au adăugat expoziții de grup în cadrul Sezonului România-Franța, în cadrul programului de schimb cultural cu Institutul de Artă Contemporană – Dunaújváros sau Bienala de Artă Contemporană „Creația Tânără Europeană”, o bienală itinerantă care pornește din Montrouge și de-a lungul a doi ani se plimbă în orașele europene partenere, în România orașul partener fiind Cluj-Napoca, iar spațiul gazdă, Centrul de Interes, prin efortul Fundației Culturale Intact.
De asemenea, începând cu anul 2019, Centrul de Interes găzduiește evenimentul Performance Day, care face cunoscută publicului scena de performance locală și internațională. Cu același interes, cel mai mare centru de artă contemporană clujean găzduiește spectacole de teatru, show-uri multimedia, concerte, conferințe sau mese rotunde. Noul fenomen artistic clujean a fost remarcat încă de la începuturi de unele dintre cele mai prestigioase publicații internaționale: Vogue, Artribune, Art Press, Connaissance des Arts sau Contemporary Lynx. Modelul coexistenței a mai multor artiști sub același acoperiș pare nu doar să funcționeze la Cluj, ci să fie unul de succes, apreciat și dincolo de hotare.
CLUB ELECTROPUTERE
A perverted belief in rationality, video, silk, copper pipe, variable dimention, Kim Ekberg & Hannah Wiker Wikström, 2018, foto: Adrian Bojenoiu
Club ElectroPutere este un centru de artă care funcționează ca organizație non-profit. Înființat în 2009 la Craiova, CEP încurajează colaborarea între artiști, curatori, cercetători și alți actori culturali prin programe și rezidențe interdisciplinare. Activitatea centrului se concentrează pe producția de manifestări culturale contemporane. CEP promovează în special arta alternativă, noile media, multiculturalismul și interdisciplinaritatea, în încercarea de a crea legături între contextul local și mediul cultural internațional. Din 2009 CEP a dezvoltat diverse programe culturale, incluzând producție artistică și expoziții, cercetare artistică și curatorială, conferințe și publicații.
CEP oferă un program de rezidențe în cadrul cărora participanții își dezvoltă propriile proiecte și au ocazia de a lucra și a locui în Craiova, familiarizându-se astfel cu orașul și zona Olteniei.
Programul galeriei este conceput ca un spațiu care vine în sprijinul producției și expunerii de artă contemporană și a experimentului artistic. Interesul nostru și scopul nostru declarat este acela de a funcționa ca o platformă pentru lucrările artiștilor relevanți pentru discursul actual. Dorim să-i ajutăm în realizarea de noi producții și să prezentăm publicului viziunea lor artistică.
Prin programele axate pe cercetare și dezvoltare, CEP a inițiat în 2012 proiectul Mobile Biennale, care își propune să lărgească și să analizele contextul în care este produsă arta contemporană. MB reunește artiști, curatori și teoreticieni și personalități de pe scena artistică internațională. Fiecare ediție este organizată pornind de la o strategie clară și de la un proiect curatorial pe care se construiește întregul demers.
Fiind o platformă a cărei agendă radiază deschidere, Club ElectroPutere își propune să disemineze o concepție deschisă asupra artei și să pună întrebări legate de producția artistică actuală a generației tinere de artiști, dar și să abordeze teme relevante din punct de vedere social, politic și cultural.
INSTITUTUL PREZENTULUI
24 de argumente. Conexiuni timpurii în neo-avangarda românească 1969-1971. Serioja Bocsok, © Insti-tutul Prezentului
Institutul Prezentului (IP) este o platformă de cercetare și resurse artistice în domeniul culturii vizuale și performative concepută de Ștefania Ferchedău și Alina Șerban și lansată în 2016. Centrat pe artiști și istoriile lor personale, pe experienţe determinate temporal și forme de (auto)arhivare, Institutul examinează diverse practici și situaţii din trecutul recent pînă în prezent din perspectivă transnaţională și transculturală. Formatele de lucru includ: proiecte de cercetare, laboratoarele Lumea potrivit lui… și COLLEGIUM; seria de conferințe Privind spre viitor, privind în trecut; expoziții-document, precum 24 de argumente. Conexiuni timpurii în neo-avangarda românească 1969-1971, găzduită de Muzeul Național de Artă al României (7 noiembrie 2019 – 2 februarie 2020), bazată, între altele, pe o cercetare în arhivele Demarco de la Edinburgh, arhiva Bienalei de Tapiserie de la Lausanne, Institutul de Artă Modernă din Nűrnberg ș.a.; reconstituiri precum, recent, piesa Geneză, 1970, de Miriam Răducanu, reinterpretată de Mădălina Dan; editare de publicații în format bilingv, română-engleză, precum seria tipărită Parkour, dedicată interviurilor de artist, și online, platforma editorială www.institutulprezentului.ro.
Prin demersurile sale, Institutul Prezentului susține accesul publicului larg, dar și al noilor generații de artiști și producători din domeniul culturii performative și vizuale, la resurse de cunoaștere semnificative, la contactul nemediat cu personalități și momente-reper ale scenei artistice românești și internaționale. Între artiștii cu care Institutul Prezentului a lucrat în ultimii ani în proiectele sale se află: Constantin Flondor, Ion Grigorescu, Peter Jacobi, Lucian Mețianu, Octavian Nemescu, Miriam Răducanu, Diet Sayler, Matei Bejenaru, Lia Perjovschi, Borut Vogelnik/Grupul IRWIN, Helgard Haug/Rimini Protokoll, Vera Mantero, Xavier Le Roy.
KUNSTHALLE BEGA

Lay me down across the line, 2019, © Kunsthalle Bega
În raport cu arta contemporană, orașul este un material. Transferul estetic îl fac muzeele, galeriile, spațiile alternative. Învestirea fizică nu poate fi însă de la început conceptuală. Totul trebuie relaționat de context, atmosferă, de discuții, soluții, impresii. Aceasta pentru că muzeele oferă de multe ori un vid de afectivitate, iar galeriile distrug capacitatea de a lucra liber. Doar spațiile alternative rămân acomodate la practica artiștilor.
În trecerea de la instituţiile clasice/oficiale la spațiile practice/exprimentale este nevoie de locuri care să preia în același timp calitățile muzeului și experimentalismul spațiilor alternative. Existența unei kunsthalle/un loc liber funcționând pe baza valorilor muzeale este evident cea mai bună soluție pentru un oraș cu multă artă. După dimensiunea socială, politică, estetică, o kunsthalle îi adaugă unui oraș și o dimensiune expansiv utopică. Kunsthalle Bega va îngloba din start această expansiune utopică, însă va experimenta și contribuția vizualității la coeziunea socială a orașului.
Kunsthalle Bega este un proiect al Fundației Calina, inițiat de Alina Cristescu, Liviana Dan și Bogdan Rața.
REZIDENȚA BRD SCENA9
Mattis Teutsch. Avangardă și realism constructiv, Szilard Miklos, curator Ionuț Cioană, 2019
Rezidența BRD Scena9, înființată în 2018, este un centru cultural destinat tinerei generații de creatori de cultură contemporană. Este un spațiu de exprimare, explorare și experiment pentru creatorii de cultură contemporană, care provoacă și generează dialoguri semnificative între artiști, idei și public și care răspunde nevoii de identificare pe harta culturală a orașului a unui spațiu capabil să implementeze un program previzibil și coerent de evenimente culturale.
Structura programelor dezvoltate de Rezidența BRD Scena9 are la baza trei piloni: comunitate, accesibilitate culturală și educație culturală. Localizarea într-una dintre cele mai frumoase zone ale Bucureștiului, parcul Grădina Icoanei, vecinătatea cu o mulțime de alte spații de cultură sau evenimente care deja au amprentat viața culturală a orașului de mai bine de zece ani, oferă Rezidenței BRD Scena9 un context favorabil pentru a dezvolta o serie de programe care susțin familiarizarea publicului larg cu evenimentele de artă contemporană.
SPAȚIUL DE ARTĂ CONTEMPORANĂ – SAC
© Spațiul de Artă Contemporană
SAC este o inițiativă privată, non-profit, care se poziți-onează ca un organism alternativ față de sistemul organizațional comercial și față de sistemul instituțional public, cu scopul de a participa la (re)contextualizarea și actualizarea producțiilor contemporane independente printr-un set de resurse și strategii eficiente de stabilire a unui dialog nemijlocit între producători și public.
Spațiul de Artă Contemporană funcționează ca un cadru pentru organizare, producție și diseminare, pus la dispoziție artiștilor pentru a stabili o relație autentică cu un public angajat și avizat. În peisajul organizațiilor locale, SAC intenționează să activeze ca o legătură de relaționare pentru realizarea de noi medii de prezentare și comunicare a producției și „identității” artistice.
SAC este o interfață de colaborare artistică și curatorială care pune în contact discipline și servicii cu scopul de a organiza discursul și producția artistică prin expoziție, cercetare și comunicare. Obiectivul SAC este acela de a crea, în colaborare cu artiști, curatori și teoreticieni de pe scenele artistice locale și internaționale, contexte actualizate de dialog și interacțiune sub auspiciile expresiei artistice.
CASA TRANZIT
Eveniment Rehearsing Proximity de UPF în cadrul Zilelor Tranzit 2019, foto: Emil Florea
Proiectul Casa Tranzit s-a născut în 1997 ca răspuns la nevoia multiplelor grupuri de artiști și intelectuali clujeni de a avea un centru independent de artă și gândire contemporană. Inițial, spațiul fostei sinagogi Poalei Tzedek a fost închiriat de la proprietarul său, Comunitatea Evreilor din Cluj. În anul 1998 Könczei Csilla a fondat Fundația Tranzit cu scopul de a fi administratorul spațiului. Astfel dorința devine realitate: spațiul fostei sinagogi Poalei Tzedek devine Casa Tranzit, un centru de artă și cultură contemporană, primul proiect de acest gen din România, în prezent având un program cultural constant.
Promovarea interculturalismului este un principiu fundamental al proiectului Casei Tranzit, care promovează modele alternative de abordare a diversității culturale, axându-se pe tematicile conlocuirii și ale interacțiunii între diferite grupuri culturale și etnice.
Casa Tranzit este printre primele spații culturale independente din România și a funcționat timp de 23 de ani ca punct nodal al dialogului dintre multiple comunități culturale locale, jucând un rol activ în formarea unui etos intercultural și în reprezentarea artei contemporane.
Printre cele mai importante proiecte putem menționa: Tabăra Interkulti, program de educație non-formală și creație artistică pentru copii; Festivalul de artă contemporană Zilele Tranzit; Zilele Filmului Maghiar din Cluj; Missing since 1944 (în cadrul programului cultural evreiesc, 2008, 2017); Arhiva Tranzit (2007/2008, 2020); linia de muzică contemporană REZONANȚE – Program de Muzică Nouă (2019/2021); linia de teatru și artă performativă TRANZIȚII (2019/2020).
La finele anului 2020, Casa Tranzit va deschide public Arhiva Tranzit, un demers de valorizare a memoriei comunicative, definită de interacțiunile interpersonale care au avut loc în cadrul scenei culturale independente și alternative în ultimile două decenii. Arhiva va putea fi consultată la locație și online pe site-ul www.tranzithouse.ro. Conținutul arhivei este relevant atât pentru istoria post 1990 a artei contemporane în România, cât și pentru istoria recentă a politicilor culturale. Fundația Tranzit este unul dintre pionierii mișcării artistice independente clujene, colaborând cu multiple grupuri artistice și instituții culturale din țară și din străinătate. Împreună dorim să reflectăm asupra istoriei recente a artei contemporane și asupra noilor tipuri de instituții culturale apărute în perioada post-decembristă: spațiile independente.
PROIECTE
CAA /CAA (ARHIVA DE ARTĂ CONTEMPORANĂ/CENTRUL DE ANALIZA ARTEI)

Un muzeu de artă contemporană în dosare, bazat pe cercetarea artei și a contextului ei, teoria și practica artei, studii culturale, teorie critică. Bancă de date internațională comprehensivă „activată vocal”, capsulă de cunoaștere. Cadru și platformă pentru idei, dialog, experimente, comunicare, empowerment, cu interes pe dezbaterile curente în domeniul artei, noi teorii culturale, despre relevanța socială și politică a artei, autonomia, schimbările ei.
Activ din 1985 sub diferite forme și denumiri (întâlniri informale interdisciplinare în apartamentul Liei și al lui Dan Perjovschi din Oradea, atelierul experimental pe care l-am creat în 1987 și coordonat până în 1993 în Academia de Artă București și în atelierul comun Lia și Dan Perjovschi din strada Berthelot, în muzee, galerii, spații non-profit, spații coordonate de artiști, în mass media…). Un proiect rămas privat în ciuda efortului de a-l formaliza (cuvântul arhivă pare să dea frisoane politice – am ajuns la curtea supremă cu dosarul de înființare)… din 2010 la Sibiu…
Bazat pe o metodă investigativă, încearcă să găsească sensul, caută idei ascunse, pierdute, lucrări și autori relevanți (din lipsă de spațiu trebuie să aplice selecția), acoperă perioada tranziției, merge în pas cu timpul, caută normalitatea ca excepție prezervând o atitudine dizidentă (dizzy), critică în contextul consumerismului, al stagnării intelectuale din timpul neoliberalismului (proiectul a primit în 2012 ECF Foundation Princess Margriett Award și în 1998 SOROS Center for Contemporary Art Award for Curating).
KNOWLEDGE MUSEUM

© Knowledge Museum
Knowledge Museum (Muzeul Cunoașterii), proiect demarat de Lia Perjovschi în 1990, în care reciclează celelalte proiecte. Un proiect de cercetare interdisciplinară, de cultură generală și antropologie culturală contemporană, prezentat ca o machetă de arhitectură – pe o masă, pe pereți, în spațiu desfășurat în spații, diagrame din cercetarea interdisciplinară, (din cărți, reviste, Internet…) obiecte din magazinele muzeelor vizitate de pe toată planeta (material didactic), imagini de pe Facebook.
Șapte departamente (pământ, corp, artă, cultură, cunoaștere, știință, univers). Nu este „muzeul”, este un punct de plecare de bază, este strategia, soluția mea la întrebarea: Ce putem face să îmbunatățim, să schimbăm? Cunoașterea înseamnă supraviețuire, să faci ce poți din ce ai. Cunoașterea transformă „obiectul” în „subiectul” istoriei.
SPAȚII ARTIST-RUN
CAZUL101

foto: facebook.com/cazul101
Cazul101 este un artist-run space multidisciplinar inițiat de un grup de artiști din București la începutul anului 2018. Încă studenți la UNArte, fondatorii acestui proiect au simțit nevoia de a oferi scenei emergente de artă din România un spațiu liber, ce caută să creeze un context care să încurajeze și, în același timp, să incomodeze opera de artă.
Cazul a funcționat în primul an într-un spațiu din Cotroceni, unde a organizat 9 evenimente artistice diverse urmate de alte două evenimente nomade în spații alternative. Deoarece este un proiect viu într-o continuă schimbare, Cazul101 deschide la începutul anului 2019 o nouă locație situată tot în Cotroceni: un garaj de 3x5mp transformat într-un spațiu expozițional destinat instalațiilor și lucrărilor site-specific. Echipa Cazului propune astfel un mediu care constrânge spațial, dar care încurajează arta actuală oferind libertate totală de exprimare artiștilor invitați.
DIPTYCH
Amplasat într-o fostă galerie de artă, Diptych (deschis în 2019) continuă expunerea artei contemporane în paralel cu un spațiu creativ, un atelier.
Cartierul unde se află este un exemplu de ce-ar fi putut deveni Bucureștiul unor politici de urbanism și arhitectură armonioase: dorința de oraș-grădină, ilustrată prin chiar numele străzii – Plantelor, locuințe în stil neoromânesc, Art Deco și Modernist, construite în special în perioada interbelică. Multe dintre ele au rezistat comunismului, iar acum continuă să reziste lipsei de interes administrativ (și) prin artă. Clădirea, construită inițial ca han, este acum monument istoric. Cartografia zonei este foarte densă din punct vedere artistic: trei galerii de artă, un studio foto și ateliere de creație.
Numele spațiului expozițional provine în primul rând de la arhitectura locului – sunt două camere suprapuse, un diptic arhitectural legat de scări –, dar și de la scopul acestui loc – acela de a prezenta publicului bucureștean atât artă contemporană românească și internațională, cât și moduri de exprimare artistică inedite.
Artiștii invitați să participe cu expoziții personale sunt din medii de artă foarte diferite – se expune de la pictură și obiect, la fotografie; de la foto-video, la sunet; de la instalație, la performance și poezie. Vor fi prezenți artiști inediți, puțin sau deloc vizibili în oraș și țară.
Am inaugurat spațiul cu expoziția artistului maghiar Sandor Pinczehelyi – Visionary/Works 1973-2014; a urmat expoziția Angstwurm al lui Micleușanu M., Maria Balabaș – Performing Intimacy iar pandemia a închis ușile Diptych cu expoziția Raport de șantier al artistului Claudiu Cobilanschi. Plănuită anul trecut și realizată on line, a fost lansarea Aliaj Barsa, o alianță a patru artist-run spaces din București (Alert Studio, Atelier 030202, E T A J și Diptych) prin expoziția Scurt circuit.
E T A J

Înființat în mai 2018 în apartamentul din str. George Enescu 43 al artistului Mircea Modreanu, E T A J a găzduit și organizat până în prezent peste 30 expoziții și evenimente. E T A J este un artist-run space, un catalizator care vizează eficiența actului artistic în contextul actual. Mai mulți artiști își asumă aici rolurile necesare vitalizării și coordonării spațiului. Obiectivele principale E T A J sunt axate pe creșterea vizibilității artiștilor emergenți în căutare de soluții alternative pentru lansarea și etalarea publică a creației lor.
Direcțiile estetice pe care și le propune E T A J sunt eclectice, spontane și, de multe ori, experimentale. Există însă și elemente ordonatoare specifice precum caracterul in situ al lucrărilor expuse și concepute de artiștii promovați. Celor care expun aici li se cere să-și gândească imaginea expusă în acord cu o experiență care o depășește pe cea strict vizuală. Artiștii sunt provocați să-și pună creațiile într-un context senzorial complex. Se dorește ca experiența estetică să fie fi posibilă din diverse ipostaze: spațială, tactilă, acustică, interactivă sau de dialog, toate subordonate unei gândiri în imagini optice. Nu de puține ori expozanții și-au dus lucrările la un nivel care corespunde tendințelor artei la nivel global. Prin ceea ce noi numim obiectualizarea desenului, a imaginii bidimensionale, creațiile capătă existența plenară și forța estetică necesare în contextul practicilor actuale.
Spațiul a găzduit în general artiști tineri, unii cunoscuți, alții încă neafirmați pe scena artei. Prin numărul mare și frecvența de expoziții, E T A J radiografiază practicile din comunitatea artiștilor independenți și a absolvenților facultăților de artă. Au existat și excepții de la colaborarea cu tineri artiști emergenți sau cunoscuți. În 2019 a fost organizată și găzduită expoziția lucrărilor artistului Gheorghe Berindei, care s-a dovedit o provocare curatorială interesantă pentru echipă.
În ceea ce privește spațiile de expunere, echipa E T A J caută, în spiritul culturii artist-run, să identifice posibile locații care să aducă laolaltă publicul și artiștii. E T A J consideră că o abordare artist-run este necesară și esențială pentru închegarea unei comunități consistente de artiști și consumatori de artă. Modul de organizare artist-run este foarte cald în raport cu publicul, ceea ce îi conferă autenticitate și prospețime. În octombrie 2019, la invitația lui Dimitrie Grigorescu și în colaborare cu echipa K41, a fost vernisată o expoziție colectivă în inima orașului danez Copenhaga, într-un un spațiu de evenimente artistice care funcționează după modelul celui din București.
Un proiect conex este E T A J on wheels, o galerie mobilă de tip pop-up, prin care se dorește explorarea caracterului nomad al expunerii și creației artistice. Proiectul a debutat printr-o expoziție colectivă pe terasa blocului de ateliere din str. Eforie și are în vedere deplasarea prin mai multe locații din țară.
MATCA
Yin Yag Yoyo, © MATCA
MATCA artspace este un spaţiu independent gestionat și curatoriat de la începutul lui 2017 de trei artişti vizuali din Cluj-Napoca (Matei Toșa, Alexandru Muraru și Alexandra Mocan), inifțiat din nevoia acestora de a se distanta de practicile definitorii ale așa-zisei etichete a „școlii de la Cluj”, un proiect-platformă menit să cerceteze și să încurajeze definirea artei prin conţinut înaintea propunerii vreunui demers tehnic. Proiectul s-a iniţiat regenerând un fost atelier de pielărie care a fost convertit în spațiu de expunere. În cadrul proiectelor pe care le desfășoară, MATCA urmărește să repereze felul în care arta se formulează în prezent, în special pe plan local, având ca motivație integrarea în spațiul vizibil a unor practici care reflectă posibilitățile de dezvoltare și reflecție ale artiștilor într-un timp în care valorile și reperele se modelează și remodelează constant. Prin programul expozițional pe care îl mobilizează, inițiativa propune să investigheze producția vizuală contemporană prin prisma intențiilor și a contextelor ce stau la baza creației artistice.
O altă miză importantă a spațiului este aceea de a juca un rol de instrument de cercetare în arta locală din Cluj-Napoca, care vizează să declanșeze un dialog non-ierarhic între artiștii tineri și cei consacrați, odată cu dinamica selecției de artiști cu care colaborează. O motivație constantă MATCA artspace legată de ceea ce privește investigarea modului în care arta se definește, a fost aceea de a repera momentul de maturizare și desprindere a artiștilor tineri de ambientul preluat și învățat odată cu parcurgerea studiilor de profil, ca nevoie de a găsi și enunța artiștii în perioada apropiată așezării într-un specific personal și asumat al practicii lor. Odată cu anumite colaborări, parte din artiștii expuși aici au reușit să intre în contact cu alte instituții care le-au mediat practica, iar acest aspect este unul pe care spațiul dorește să îl păstreze activ în zona sa de specific, de a facilita integrarea artiștilor cu care colaborează într-un așa-zis ansamblu de circuit. Abordarea în acest sens a presupus mereu apropierea, dialogul și empatia cu artiștii cu care s-a colaborat, sperând, în mod asumat, ca acest lucru sa fie un specific ce definește spațiul pe piața culturală – deschiderea față de nevoile artiștilor cu care colaborează reprezentând mereu o prioritate.
Mare parte din expozițiile organizate aici sunt cele de grup, care sunt concepute într-o mare măsură pentru a reuni diverse viziuni și angajarea receptivității unui public divers.
ORGANIZATII SI PLATFORME
FUNDAȚIA ART ENCOUNTERS

Fundația Art Encounters din Timișoara și-a început activitatea în 2015, odată cu prima ediție a bienalei cu același nume, la inițiativa colecționarului și antreprenorului Ovidiu Șandor, care și-a propus să dezvolte o platformă de sprijin pentru arta contemporană din România și de conexiune a scenelor artistice din regiune și din arealul internațional. Viziunea Fundaţiei Art Encounters urmărește câteva puncte importante pentru nevoile identificate în cadrul peisajului artistic existent: susținerea producției artistice, educația prin artă, mobilitatea artiștilor și a curatorilor, crearea de noi rețele instituționale și coproducții expoziționale.
Din 2018, Fundația susține constant un program artistic condus de curatoarea Diana Marincu alături de o echipă de bază, care se desfășoară la sediul Fundației, Casa ISHO din Timișoara, într-un spațiu expozițional de 264 mp. Acest program permanent se axează pe expunerea unora dintre numele importante ale artei contemporane din România, dar și pe susținerea tinerilor artiști, adesea în dialog unii cu ceilalți. De asemenea, expozițiile internaționale au în vedere un context artistic care rezonează cu scena românească, găsind puncte de reper comune, istorii similare sau oportunități de înțelegere a unui fenomen vizual transregional. Colaborările instituționale și crearea unor rețele atât în ceea ce privește expozițiile, cât și în privința rezidențelor, sunt importante pentru misiunea pe termen lung a Fundației, de a găsi aliați și parteneri pentru o ancorare solidă în cele mai importante teme, experimente și nevoi ale artei contemporane. Fundația organizează, de asemenea, proiecte punctuale în afara Timișoarei, în colaborare cu instituții sau independent.
Bienala Art Encounters este cel mai vizibil și vizitat proiect al Fundației, cu un program care se extinde de la an la an, expozițiile de artă fiind însoțite de dezbateri, ateliere, performance-uri, artă în spațiul public și mediere intensivă. Parteneriatele Bienalei s-au înmulțit de asemenea, prin colaborarea cu numeroase instituții și organizații de cultură naționale și internaționale, alături de angajamentul publicului.
FUNDAȚIA CALINA

Perspective shift, Bogdan Rața, 2018 © Fundația Calina
Alina Cristescu şi Romul Nuţiu s-au gândit în urmă cu zece ani la un spaţiu de artă contemporană, ceva între un incubator ce reprezenta universitatea şi o grădină de iarnă ce concretiza muzeul. Deliberat ori nu, spaţiul numit Galeria Calina a funcţionat după o regulă impusă de Roberta Smith, critic de artă la New York Times: „Plăcerea este o formă importantă de cunoaştere”. Fie că vorbea despre frumos, fie că vorbea despre eficacitate, galeria preţuia reacţia. Eminenţa artistului şi eleganţa jurnalistei au folosit practica critică faţă de spaţiu. Când îl construieşti bine, spaţiul fixează imaginea.
Alexandra Titu, Ileana Pintilie, Constantin Prut, Pia Brînzeu, Dan Hăulică, Emil Moldovan, Olivia Niţiş, Robert Şerban, Cristian-Robert Velescu, Marcel Tolcea, Ciprian Radovan, Carol David, Ruxandra Demetrescu, Liviana Dan, Diana Marincu, Răzvan Ion, Rose Marie Barrientos se hotărăsc să susţină teoretic proiectul lui Romul Nuțiu interesat atât de modernism cât şi de avangardă.
Calina este un cub alb cu problemele unui spaţiu social. Are temele şi vulnerabilităţile, utopia şi presiunea, riscul şi panica comentariului asemenea multor instituţii de artă. Dar are şi o identitate puternică. Depăşind cinismul multor galerii, foloseşte angajamentul social ca material. Practica de artă axată pe transparenţă, feminism, identitate pune tot mai multe întrebări… care sunt priorităţile, ce teme trebuie studiate, care sunt metodele eficiente, care sunt exemplele, care sunt caracteristicile, care este contextul, care sunt şansele, care graniţele, care este transparenţa… Proiectele curatoriale propuse în galerie de Olivia Niţiş şi de Diana Marincu au accentuat această relevanţă socială şi prezenţă în propriul lor timp.
Cu o agendă preluată critic, Liviana Dan propune o platformă despre gândirea în desen, despre desenul contemporan ca idee şi proces şi o platformă de proiecte care furnizează fundalul şi informarea contextuală asupra instalaţiei. Un proiect iniţiat de Bogdan Raţă, ARTISTHETEACHER, în parteneriat cu Facultatea de Arte şi Design demonstrează cât de importantă este prezenţa artistului în actul educaţional, dar şi cât de utile sunt laboratorul, atelierul, analiza socială, rezistenţa politică.
Galeria îşi redefineşte poziţia. Din 2017 Calina Spaţiu de Artă Contemporană a trecut de la relaţia cub alb/influenţa discursului estetic la o zonă a culturii vizuale interesată de proiectele full spectrum istorie.mit.loc.ecologie.lege susţinute de prezentări, dezbateri, seminarii şi expoziţii.
Kunsthalle Bega continuă programul fundației acomodând calitățile muzeale la practica artiștilor și acordă BEGA ARTPRIZE, premiul anual pentru un curator. (Liviana Dan)
ASOCIAȚIA CULTURALĂ CONTRASENS

PILLAR ARTIST, The Candidate, Ion Dumitrescu, Florin Flueraș, Alina Popa
ONG fondat în 2015 care dezvoltă și implementează proiecte din domeniul artelor vizuale, educației prin cultură, educației și formării culturale pentru copii, tineri și adulți. Asociația Culturală Contrasens (ACC) este un centru pentru artă contemporană și artiștii contemporani, o platformă pentru educație, formare și creștere prin cultură. Susține și documentează producția de artă contemporană românească și o promovează atât în România, cât și în străinătate; ACC acționează ca o interfață între artiști, public și sponsori pentru a face spațiul cultural accesibil, inclusiv și pentru a angaja noi publicuri cu arta contemporană. În ultimii ani, Contrasens a pregătit tineri absolvenți în management cultural, critică și jurnalism cultural, mediere culturală, media și film literacy. Experiența asociației este în mediere și programele de educație nonformală bazate pe artă, inclusiv gândirea critică prin artă, în curatorierea și producerea de proiecte de artă vizuală cu o dimensiune politică și socială declarată, construită pe artă, ca formă și modelare socială și politică. ARTA PRAXIS POLITIC.
ASOCIAȚIA DIPLOMATIC ART

© Asociația Diplomatic Art
Proiectul cultural Diplomatic Art a fost inițiat în 2010, iar primele două ediții au fost derulate prin Uniunea Artiștilor Plastici din Timișoara. În 2017 a fost înființată Asociația Diplomatic Art, care a preluat administrarea conceptului și a activității.
Accentul acctivității cade pe promovarea creației artiștilor profesioniști contemporani care provin din țările care au consulate în Timișoara (18 consulate în 2020), artiștilor din orașele înfrățite cu Timișoara, din foste și viitoare capitale culturale europene sau din alte zone de interes, la care se adaugă artiști români. Sunt încurajate colaborări internaționale, evenimentele artistice pluridisciplinare care au loc atât în galerii de artă, cât și în spații alternative. În perioada 2017-2018 conceptele curatoriale au pus accent pe antropologie vizuală și fotografie: Casa e traslocco (Italia), Berlin Brigade și Berlin18 meets Timișoara21 (Germania). CONSULART – Ecouri Europene, un proiect de sine stătător (derivat din conceptul larg Diplomatic Art) a fost demarat în 2019 în parteneriat cu Asociația Timișoara Capitală Europeană a Culturii 2021, ca parte a programului cultural Timișoara 2021. Consulart este un proiect interdisciplinar de colaborare între un artist român și unul străin, rezultând o creație comună in situ, expusă în spațiul consulatului sau în proximitatea acestuia.
Începând din 2014 au avut loc 22 de evenimente cu 97 de artiști din 25 de țări. Unii dintre artiști au fost reprezentanți naționali la diferite ediții ale Bienalei de la Veneția: Azstalos Zsolt (Ungaria), Sandro Bracchitta (Italia), Igor Josifov (Macedonia de Nord), Diana Rossi (prima participare a Paraguayului la Bienală). Acestora li se adaugă proiectul Rented Air Spaces semnat de Robert Baramov (Bulgaria) în încercarea sa de a atrage atenția asupra necesității înființării Pavilionului Bulgaria; pionieri ai instalațiilor video interactive – Christa Sommerer (Austria) și Laurent Mignoneau (Franța); precursor al video-art în țara sa – Angie Bonino (Peru); artiste care au deschis un nou „consulat” la Timișoara, Utopian Consulate of Mars – Christine Niehoff (Germania) și Amy Alexander (Australia – o candidată pentru selecția primilor pământeni stabiliți pe planeta Marte).
ASOCIAȚIA EPHEMAIR

Art on Display, © Asociația Ephemair
Asociația Ephemair este o organizație fondată în 2011, ai cărei membri au o activitate de aproape 20 de ani în domeniul cultural. Scopul principal al acestei organizații este producția de proiecte care promovează cultura contemporană și tinerii artiști din România.
Unul dintre cele mai importante evenimente inițiate de către membrii Asociației Ephemair este Noaptea Albă a Galeriilor (NAG), un proiect care a adus în atenția publicului arta contemporană și care a devenit în paisprezece ani unul dintre cele mai populare evenimente din România. Alte proiecte cu continuitate inițiate și dezvoltate de Asociația Ephemair sunt: Art on Display, primul eveniment extins în mai multe locații care transformă spațiile vitrinelor în galerii temporare de artă vizibile în spațiul urban, și Weekend-ul Galeriilor București, ale cărui prime trei ediții au avut loc în perioada 2014-2016.
EXPERIMENTAL PROJECT
Lying with My Partner, Elana Katz, IEEB, ediția a 7-a, Istorii fabricate. Adevăr și ficțiune în istoria recentă, 2017, foto: Ciprian Ciuclea
Experimental Project este o asociație non-guverna-mentală, apolitică și nonprofit inițiată de Olivia Nițis și Ciprian Ciuclea în anul 2010 în București, dedicată promovării și susținerii cercetării și practicilor artistice contemporane. Experimental Project își propune să ofere un spațiu public de exprimare și afirmare a valorilor culturale și artistice. De la înființare a derulat proiecte de anvergură, colaborând cu sute de artiști și curatori locali și internaționali și stabilind parteneriate instituționale pe termen lung cu institute și centre culturale. Asociația Experimental Project organizează Bienala Internațională de Gravură Experimentală (IEEB) cu șapte ediții până în prezent. IEEB este membră a Asociației Internaționale a Bienalelor și se concentrează pe diverse aspecte ale multiplicării imaginii văzute ca un mediu de artă contemporană cu o vastă ofertă tehnică și vizuală, care depășește abordarea tradițională. Bienala încurajează experimentul, provocarea percepțiilor convenționale, redefinirea și re-contextualizarea tehnicilor de gravură. IEEB funcționează ca un contra-spațiu pentru a discuta rolul gravurii în arta contemporană, nu ca un capitol separat, ci ca o declarație de incluziune. Arta multiplicării imaginii, în viziunea noastră, este o combinație între tehnică și concept, precum și un mijloc de expresie intersecțional și transversal, combinând tehnici specifice cu performance-ul, arta video sau obiectul.
Asociația a fost invitată în 2013 la ViennaFair în cadrul proiectului special DIALOGUE: NEW ENERGIES dedicat asociațiilor non-profit. În 2015 a fost invitată la binecunoscuta conferință internaționala de la New York, CAA (College Art Association) pentru a susține o prezentare a activității sale în calitate de platformă alternativă. Experimental Project a colaborat cu alte platforme interdisciplinare pentru realizarea unor proiecte multimedia, conferințe și proiecte de dans contemporan și performative. Printre partenerii săi se numără WASP – Working Art Space and Production, Tangaj Dance, Centrul Național al Dansului București. În anul 2017 a realizat, în parteneriat cu Tangaj Dance, 7 CounterBody (o posibilă percepție a materiei instabile), un proiect performativ prezentat la Centrul Național al Dansului, București, inclus în programul european Aerowaves Twenty18 Artists. De asemenea proiectul a fost prezentat la Fabrica de Pensule (Cluj-Napoca), la Perform(D)Ance/Zilele Dansului Contemporan (Brașov), Festivalul Babel (Târgoviște), Festivalul Plartforma (Klaipeda, Lituania) etc.
În 2018, Experimental Project a fost partenera celei de a doua ediții a Conferinței Internaționale de Oftalmogenetică, găzduită de Universitatea Transilvania din Brașov. În 2019 a organizat proiectul internațional Principiul Migrației, prezentat la the New York Foundation for the Arts, co-finanțat de AFCN.
THE INSTITUTE
The Institute promovează industriile creative și inițiativele sociale locale, urmărind să contribuie la modernizarea României. The Institute inițiază și organizează evenimente de peste 20 de ani și a construit o comunitate ce reunește antreprenori, profesioniști, membri ai societății civile și publicul industriilor creative din România. Prin tot ceea ce face, contribuie la construirea unei infrastructuri puternice pentru dezvoltarea antreprenoriatului creativ și a societății civile în țară, crește și diversifică audiența atelierelor, designerilor, micilor afaceri, agențiilor și manufacturilor, promovând, totodată, antreprenorii și profesioniștii creativi, pe plan național și internațional.
Este fondator al Romanian Design Week, DIPLOMA, al Galei Societății Civile, AdPrint, Internetics și Cartierul Creativ, organizator al Effie Awards România, Şcoala ADC*RO şi ADC*RO Awards.
MUZEUL PENTRU ARTĂ MODERNĂ ȘI CONTEMPORANĂ PAVEL ȘUȘARĂ (MAMCO)

Miki Trifan, Fabula Mundi, © MAMCO
Fundația pentru Artă Modernă și Contemporană Pavel Șușară, cunoscută ca Muzeul pentru Artă Modernă și Contemporană Pavel Șușară (MAMCO) își desfășoară activitatea într-un spațiu modern de circa 400 mp dintr-o vilă interbelică din București.
Deși spațiul a fost deschis publicului în 2018, au fost organizate zeci de evenimente: expoziții de artă plastică, lansări de film documentar, întâlniri cu publicul pe teme de istorie și de istoria artei, participări în cadrul NAG, lansări de emisiuni de timbre și alte evenimente în parteneriat cu diverse instituții. Programul Fundatiei se centrează în special pe promovarea artei moderne și contemporane românești, dar include în discursul său și evenimente, expoziții de artă ale unor artiști străini, atât timp cât opera lor intră în tipul de viziune curatorială care promovează arta fundamentată pe cercetare și pe meșteșug și nu este unul disolutiv și propagandistic.
Printre evenimente se numără: Viziuni, efigii, semne, în care au fost prezentate lucrări de pictură semnate Andrei Cadere, Doru Bucur și Virgil Preda; Florin Niculiu – Memorie și modernitate; Miki Trifan – Fabula Mundi; participare NAG 2018 cu proiecția filmului documentar Comoara Naivă în regia lui Copel Moscu; expoziția Ziarului Neconvențional, proiect multianual al Paulei Ribariu. În 2019 și 2020 au fost organizate urmatoarele proiecte și expoziții: Salonul de miniatură, ediția I, Aurel Dumitru – Roata, Gheorghe Lungu – Babel, Loulou Siem – A Pregnant Woman Wishing Her Child to Be Beautiful Must Look at Beautiful Objects, Ion Pop – Sinteze, Dalina Bădescu – Tot, Corneliu Baba și elevii săi.
FUNDAȚIA CULTURALĂ META
Bienala Reconstruction, 2008, © Fundația Culturală META
Fundația Culturală META, înființată de sculptorul Romelo Pervolovici, activează în domeniul artelor vizuale din România din 1995, fiind unul dintre primele ONG-uri de pe scena artistică locală contemporană. Debutând cu interesul pentru obiectul artistic tridimensional, Fundația META este deschisă astăzi spre zonele alternative ale artei contemporane și orientările experimentale recente, propunându-și inițierea și realizarea unui dialog inter/trans/multi/pluridisciplinar în spațiile culturale neconvenționale. Fundația își propune să promoveze arta contemporană românească, atât pe plan local, cât și pe plan internațional, să stabilească rețele regionale și europene de cooperare în domeniul cultural, care să conducă la o mai bună reprezentare a artei românești contemporane, să deschidă mediile culturale românești către schimbările care au loc pe scena artistică actuală. În cei peste 25 de ani de activitate, Fundația Culturală META a organizat numeroase expoziții de artă contemporană românească, simpozioane de sculptură și interdisciplinare, workshopuri, rezidențe de creație.
Între 2004-2014 Fundația a organizat Bienala Tinerilor Artiști. Sub genericul „arta este întotdeauna în altă parte”, Bienala a reprezentat unul dintre cele mai importante evenimente de artă vizuală din București, cu tematici de actualitate în contextual social și artistic, adresată artiștilor tineri și celor aflați la început de carieră.
Dintre proiectele de anvergură ale Fundației META mai amintim: Un secol de sculptură românească, dicționar tipărit, reluat între 2013-2014 în format electronic, care cuprinde peste 1000 de artiști; Un secol de arhitectură românească, o enciclopedie gratuită, bilingvă, a arhitecților români și a arhitecturii create pe teritoriul românesc în perioada 1890-2018; Rezidența internațională de creație audiovizuală de la Slon. Din 2018, Fundația Culturală META s-a alăturat proiectului inițiat și coordonat de Kaunas Biennial, Magic Carpets, o platformă dezvoltată de treisprezece parteneri europeni și susținută prin Programul Europa Creativă al UE, iar profilul proiectului din România se conturează în jurul artei video.
REȚEAUA NAȚIONALĂ A MUZEELOR DIN ROMÂNIA
© Rețeaua Națională a Muzeelor din România
Rețeaua Națională a Muzeelor din România (RNMR) este o rețea instituțională (alcătuită din instituții publice sau private cu activitate în domeniul muzeal) cu reprezentativitate națională, care urmărește să sprijine și să dezvolte viața muzeelor, orientându-și activitățile asupra patrimoniului cultural, turismului cultural și pregătirii profesionale.
Din 2009, RNMR este organizatorul Nopții Muzeelor în România și partenerul oficial al mărcii europene Noaptea Muzeelor.
Din 2017 RNMR organizează seminarul internațional Museums Meet Museums, prin care intenționează să corecteze deficitul major al evenimentelor de acest fel în estul Europei. Organizat anual în jurul unei teme de maximă actualitate pentru muzeologia românească, seminarul invită la București reprezentanți ai celor mai importante muzee ale lumii, curatori, experți muzeali, teoreticieni din domeniu. Evenimentul își propune o apropiere productivă a muzeelor de comunitățile creative, care pot contribui la valorificarea mai bună a colecțiilor muzeale.
RNMR a co-organizat la București ediția 2016 a We Are Museums, evenimentul anual al rețelei internaționale a profesioniștilor din domeniul muzeal și cultural.
ASOCIAȚIA VOLUM ART
subREAL - mulțumiti, nemulțumiți, foto: Mihai Balko
Asociația Volum Art a fost înființată în 2010 în București de Judit Balint (Balko) și Mihai Balko. În perioada 2011- 2017 asociația a organizat anual proiectul de artă publică Spațiu expandat. Obiectivul principal al acestui proiect a fost susţinerea şi promovarea artei publice, mai precis crearea unei platforme care încurajează dezvoltarea acestui gen artistic, asigurarea suportului financiar pentru producerea de lucrări de artă destinate spaţiului public, dezvoltarea discursului critic în domeniu şi încurajarea schimbului de idei şi experinţă între artişti şi specialişti din domeniile conexe (arhitectură, sociologie şi antropologie), atât la nivel naţional, cât şi internaţional. În cadrul acestui program s-au dezvoltat șapte proiecte, fiecare dintre acestea urmărind să abordeze problematicile artei publice dintr-o altă perspectivă. De-a lungul celor șapte proiecte au fost comisionate 33 lucrări noi de artă prezentate în spațiul public urban, cinci lucrări video, au fost organizate patru expoziții de artă, o conferință internaționlă centrată în jurul problematicii monumentului de for public, un workshop moderat de prof. Jeroen Boomgaard de la University of Amsterdam și artistul Hans van Houwelingen (Olanda) și două seri de proiecții în cartierele Drumul Taberei și Floreasca din București.
COTA. CARE ESTE COTA
A fost o lucrare de diplomă care avea ca subiect cota de artă în România, susținută cândva spre finalul anilor 1990. Azi ar părea ceva revoluționar pentru acel moment. În realitate era desuet. Fără o piață de artă (proprie) și fără prezențe notorii în piața de artă mondială, era imposibil să propui altceva decât referiri teoretice la acest subiect.
Dar formele creează conținut, așa că anii 2000 au început să aducă în discuție și monetizarea artei. Artiștii doreau să vândă, evenimentele private erau nevoie să „producă” pentru a se putea perpetua, investițiile trebuiau recuperate.
Idei precum a plăti pentru a vedea, a investi în artă pe termen lung, a cultiva un public pe care să îl poți fideliza într-o oarecare măsură par banale în prezent. Nu mai miră pe nimeni că evenimentele de artă private, independente, sunt de mult mai numeroase decât cele „de stat”. Publicul nu mai trebuie să caute, ci i se oferă cu obstinație (mai ales în mediul online) contexte în care se manifestă arta.
Desigur, vor spune unii, au dispărut criteriile valorice. Vedem expoziții pentru că sunt „cool” ca eveniment, nu neapărat de valoare. Dar cine are dreptul să le judece? Doar timpul. Și, după cum se va vedea, multe astfel de inițiative au apărut, au fascinat o perioadă, iar apoi au lăsat locul altora.
Ioana Ciocan
Curator independent, director general al Pavilionului de Artă București – Art Safari, vicepreședinte al UAP. A făcut parte din juriul concursului pentru selectarea proiectului care a reprezentat România la cea de-a 58-a ediție a Bienalei de la Veneția și este membru al consiliului științific al Muzeului Național Cotroceni. A făcut parte din echipa Curatorium, care a dezvoltat proiectul „Bucharest 2021 – European Capital of Culture”. Este inițiatoarea și coordonatoarea mai multor programe de artă în spațiul public, a curatoriat numeroase expoziții și a fost lector la diferite conferințe despre arta în spațiul public și practica curatorială. A publicat la editura Vellant cărțile A+B, Proiect 1990 – program de artă în spațiul public 2010-2014 și Transformation. Romanian Sculpture 25 Years After the Revolution”.
THE NEW NORMAL IS NOW
Am redescoperit în pandemie, izolați și speriați, efectul terapeutic al artei. Arta ne desprinde din tumultul vieții, ne echilibrează și ne readuce speranța. Fără vernisaje, concerte și teatru live, organizatorii de evenimente au căutat în mediul online soluții de supraviețuire artistică.
Creativitatea și ispirația sunt instrumente necesare nu doar artiștilor, ci și celor care intermediază legătura dintre aceștia și public, fie că sunt organizatori de evenimente, reprezentanți ai galeriilor și ai muzeelor sau chiar artiștii. Prezența în social media este sinonimă cu a exista; siteul, conturile de Facebook și Instagram sunt informații aproape obligatorii pe cartea de vizită sau în oricare altă prezentare. Vizibilitatea și accesul unui număr cât mai mare de persoane la noutățile legate de evenimentele din domeniu, la lucrările cele mai recente ale artiștilor, participarea la expoziții sau la târguri de profil se reflectă în numărul de vizitatori de pe site, în likeurile primite sau în numărul de urmăritori de pe paginile de socializare. Cunoștințele despre campaniile de marketing online și optimizare SEO sunt astăzi un must-have pentru orice business de succes. Majoritatea siteurilor oferă opțiunea de abonare la newsletter, pentru a informa periodic publicul despre activitatea pe care o reflectă, despre evenimentele viitoare, dar și pentru a stimula cumpărarea de bilete. Parteneriatele media cu diverse publicații, interviurile și aparițiile la radio și la TV, dar și advertorialele de pe bloguri și promvarea prin colaborarea cu influenceri sunt utilizate pentru a avea acces la grupuri-țintă diverse, în funcție de scopul comunicării. De asemenea, identitatea vizuală are un rol esențial în stabilirea unui loc determinat în mintea consumatorului de artă. Brandingul comunică valori și mesaje diferite în funcție de arta pe care o reprezintă și de publicul țintă căruia i se adresează – de la simplitatea minimalistă, la creativitatea jucăușă folosită de unele galerii sau de muzee de artă contemporană, la stilul mai sobru și clasic al instituțiilor și al evenimentelor care promovează artă de patrimoniu. Pentru artiștii și personalitățile din domeniu care și-au consacrat deja numele, brandul personal devine cel mai puternic mijloc de promovare, reputația fiind garanția autenticității și a valorii acestora.
La fel ca frumusețea, arta este în ochii privitorului, oamenii fiind cei care îi dau sens și valoare. Cultivarea relației dintre artiști, artă și public și reinventarea acesteia de-a lungul timpului sunt esențiale, un element neputând exista fără celelalte. Fie că este doar ocazională, prilejuită de evenimentele de profil, sau, dimpotrivă, cultivată și de lungă durată, interacțiunea publicului cu arta stă la baza dezvoltării scenei dedicată acesteia. Atât publicul larg, cât și vizitatorii, colecționarii sau diverse companii – prin programe de CRS – se regăsesc în creațiile artistice. O fac vizitând expoziții, cumpărând lucrări sau oglindind, prin intermediul artei, valorile brandului pe care îl reprezintă.
Interacțiunea cu arta este sprijinită sub diverse forme, astfel încât să devină cât mai accesibilă tuturor, de la tichetele culturale pe care angajatorii le pot oferi angajaților, până la gratuitatea la evenimentele artistice, stabilită pentru anumite categorii de persoane. Vitalitatea sectorului creativ depinde însă de monetizarea lucrărilor de artă, de mecanismele prin care lucrările artiștilor pot fi vândute și de cumpărătorii acestora, cei care susțin această piață majoritar fiind colecționarii sau de vânzarea biletelor la teatru sau cinema.
Motivațiile celor care urmăresc să își cultive această pasiune sunt diverse, însă, de cele mai multe ori, pasiunea este cea care stă la baza colecționării lucrărilor de artă. Arta reprezintă o oglindire a colecționarului, o extensie a personalității și a valorilor sale, un mod de conectare cu istoria trecută sau recentă, o sursă de inspirație în viața de zi cu zi, dar și o modalitate de a sprijini artiștii sau de a investi pe termen lung. Mijloacele de a cumpăra artă sunt variate; de la achiziționarea lucrărilor direct din galerie sau prin participarea la licitații tematice, până la vânzări private facilitate de consultanți din domeniu sau direct în cadrul pavilioanelor de artă și a expozițiilor, online sau offline.
Nevoia de frumusețe, de inspirație și de multe ori efectul terapeutic pe care îl are arta îi poartă – atât pe cei care vor să colecționeze lucrări, cât și pe cei care caută un moment de conectare cu ei sau cu lumea exterioară – la expoziții și manifestări artistice, în locuri dintre cele mai diverse: de la muzee și galerii de artă, până la spații neconvenționale dedicate integral artei sau în locuri în care asocierea cu arta nu pare una evidentă. Libertatea pe care o au astăzi artiștii, mediile diverse pe care le folosesc pentru a se exprima, fac ca arta să fie prezentă din ce în ce mai mult în spațiul public, nu doar în locurile convenționale. Ea te surprinde sub formă de graffiti pe ziduri, prin instalațiile urbane care decorează șiruri secrete de trepte din oraș, prin proiecțiile video de pe clădiri sau prin coșurile de gunoi animate. Arta te înconjoară în coffee shopuri și restaurante, la festivalurile de muzică, în spații industriale reinventate, în huburi creative sau pur și simplu pe stradă. Arta devine astfel fluidă și mobilă, părăsește soclurile și simezele și se simte confortabil în oraș. Misterul și ineditul expozițiilor temporare, evenimentele one-time only creează vâlvă și aduc arta la rangul de happening.
Interacțiunea cu arta este prezentă din ce în ce mai des nu doar în locurile sau la evenimentele dedicate acesteia. Arta ne însoțește chiar până în birou. Și nu, nu e vorba de micile obiecte diverse care ne decorează spațiul de lucru, ci de adevărate expoziții la locul de muncă. Din ce în ce mai multe companii aleg să aducă arta mai aproape de angajați pentru a-i motiva, inspira și pentru a le stimula creativitatea. Astfel, nume de artiști celebri se regăsesc în colecții precum cele ale unor cunoscute companii (băncile fiind principalele posesoare ale unor astfel de colecții), însă și lucrări ale unor tineri artiști contemporani își găsesc locul în diverse sedii, oferindu-le vizibilitate și recunoaștere autorilor.
Arta se adaptează gusturilor, bugetului și interesului cumpărătorilor, iar colecționarii cumpără din pasiune sau pentru a investi pe termen lung. Accesul la artă este croit să se potrivească vârstei și disponibilității financiare pe care o au colecționarii. Nicicând oamenii nu au mai fost atât de conectați la lumea artei, iar asta se datorează și expansiunii social media și a mijloacelor de comunicare online. Ușurința prin care publicul are acces la informație aduce pe piață un nou segment de cumpărători tineri, care se simt confortabil departe de lumea intimidantă a artei, dar au acces în timp real la informații și la prețurile pieței. Odată cu apariția platformelor online, aproximativ 50% din achiziționarea lucrărilor de artă s-a mutat din galerii sau din săli de licitație. Există însă în continuare cumpărători pentru care procesul de achiziție se face doar în urma recomandărilor experților de artă, prin vânzări în spații care garantează autenticitate și siguranță, precum case de licitații, expoziții, târguri de artă sau vânzări private asistate de consultanți în domeniu.
Deși în majoritatea timpului muzeele sunt frecventate mai mult de turiști decât de publicul local, iar într-o zi obișnuită numărul de vizitatori poate fi numărat pe degete, evenimentele sociale organizate în jurul artei sunt un prilej de a-i reuni atât pe cunoscătorii din domeniu, cât și pe cei curioși și mai puțin inițiați. Anual, marile evenimente artistice din București și din țară devin ocazii unice de a reuni zeci sau chiar sute de mii de participanți. Experiența vizitării pe timp de noapte a expozițiilor a prins avânt după modelul marilor muzee și galerii europene, astfel că Noaptea Muzeelor sau Noaptea Albă a Galeriilor (NAG), dar și manifestările de artă digitală în aer liber, precum Festivalul Internațional al Luminii – Spotlight din București sau festivalul de light-art Lights On Romania din Cluj, mobilizează un număr impresionant de vizitatori, chiar dacă doar în intervalul câtorva ore. De asemenea, Muzeul temporar Art Safari București oferă publicului experiența vizitelor Night tours, o ocazie unică de a admira pe timp de noapte artă românească de patrimoniu, dar și lucrări artă contemporană și instalații.
Arta contemporană este liantul cu publicul tânăr și pretextul apariției de noi galerii, muzee și spații alternative pentru expoziții. De la MNAC sau proaspătul MARe, la zecile de galerii de artă contemporană, până la spații neconvenționale amenajate în foste hale, precum Combinatul Fondului Plastic din București, Centrul de Interes sau Fabrica de Pensule din Cluj, la clădiri istorice reinventate ca spații artistice, precum Palatul Știrbei, Vila Oromolu – unde și-a deschis porțile Qreator, sau Hanul Gabroveni, care găzduiește centrul cultural ARCUB –, numărul punctelor de pe hartă care marchează destinațiile artistice urbane este în continuă creștere. Un loc bine stabilit în peisajul artistic îl ocupă și proiectele care îmbină arta și tehnologia de utimă oră în adevărate experiențe senzoriale. Astfel, arta digitală emergentă aduce instalații interactive, realitate virtuală, realitate augumentată, video-mapping și inteligență artificială în cadrul evenimentelor new media precum George Street Gallery, One Night Gallery, BINAR sau platforma RADAR, prima galerie de new media art din România.
Sensibilitatea lucrărilor de artă a inspirat lumea și a redat oamenilor optimismul și încrederea de multe ori de-a lungul istoriei. Creațiilor artistice li s-au ridicat muzee și galerii, adăposturi în care aceste valori să poată fi păstrate în siguranță și admirate în timp. Aprecierea subiectivă a publicului a fost mereu necesară pentru a stabili valoarea și însemnătatea creațiilor artistice, între creatorii și consumatorii de artă stabilindu-se această fragilă relație de interdependență. Fie că este vorba de publicul cultivat și educat, fie de unul nou și curios, artiștii datorează oamenilor care îi înconjoară o parte din renumele, susținerea și posibilitatea de a crea în continuare. Acest schimb tăcut creează scântei de speranță și frumusețe care bucură preț de o clipă sufletele sau schimbă cu adevărat destine.
Adriana Oprea
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… VOI VREŢI SĂ FACEŢI EXPOZIŢII FĂRĂ SĂ ŞTIŢI FOTOGRAFIE…?
Expoziție Gheorghe Berindei la ETAJ artist-run space, @ ETAJ
Lumea artei contemporane româneşti s-a maturizat în ultimii 20 de ani. Sunt de altfel singurii la care mă pot raporta legitim pentru că am cunoscut-o îndeaproape, cu precădere pe cea de la Bucureşti. Impresia de maturizare o avem mai mulţi, pentru că ne-o mărturisim unii altora, de la o vreme. E plin de copii mici (şi din ce în ce mai mari! ) la vernisaje, aproape cu toții am devenit (deși încă tineri! ) părinți pe piaţa muncii în arta românească. Indiferent dacă eşti sau nu adeptul generaţionismului în istoria artei sau dacă crezi în Dumnezeu, Covid 19 şi optzecism, e greu să pui la îndoială dinamica generaţională a artei românești, manifestă sub multe forme. Ea este evidentă în istoria instituţiilor de artă, în gestionarea resursei umane în câmpul muncii artei, în apariţia cărţilor de sinteză despre fenomene ale artei vizuale recente, în expoziţii retrospective şi în proiecte expoziţionale de cercetare, în doctorate şi fondări de noi instituţii şi organizaţii, în filosofia proiectelor candidate şi participante la Bienala de la Veneţia, în orientările şi reorientările şcolilor de artă româneşti, în înfiinţarea şi desfiinţarea galeriilor şi spaţiilor de artă, în emigrări, absenţe, reveniri, dispariţii şi preluări de ştafetă, în supravieţuirea discursului despre artă, sub toate avatarurile lui.
Chiar dacă tendința de a judeca totul în termeni zecimali, inclusiv pasul inegal şi aleatoriu al istoriei, e o predispoziție colectivă probabil antropologică, nu cred că putem ușor eluda impresia că există în arta românească recentă nu doar o cezură majoră incontestabilă marcată de momentul 1989 (ea a fost deja consemnată şi studiată de cunoscători mai buni, mai maturi şi mai ambiţioşi decât mine, cum e criticul şi istoricul de artă Magda Cârneci), dar că ea a fost urmată şi de alte câteva praguri culturale ulterioare ceva mai fluide, blânde şi difuze, unul în jurul lui 2000 şi altul probabil în jurul lui 2010. Numai că rupturile ascund întotdeauna continuităţi, cariere de artă întrerupte brutal şi întoarse cu 180 de grade în 1989 se reiau şi merg mai departe în ambianţe şi cu recuzite noi, cursul fluid al lucrurilor nu ține cont de artificiale departajări didactice, tot aşa cum mirosul trece nestingherit pe sub porţi. Așa că întreruperile şi pauzele aduc adeseori relansări şi reveniri spectaculoase, trecutul şi prezentul se invită reciproc la un dans ambiguu al analogiilor. Există generația marilor schimburi și ieșiri în Vest din anii ’60-’70, cum o consemnează inegalabilul Richard Demarco în „Romanian Art Today” la al său Edinburgh International Festival din 1971; există generația ’80 clasicizată în discursul despre artă sub condeiul criticului și istoricului de artă Adrian Guță, există generația „neorealismului neurotic românesc” pe care miza criticul de artă Luiza Barcan din 2001, după cum există „generația așteptată” de artiști români sub 35 de ani semnalată în 2005 în presa din România sau generația „Școlii la de la Cluj” ochită la Bienala de la Praga din 2007.
Expoziţii precum 50 Design UNArte: o istorie vizuală a şcolii de la Bucureşti (1969-2019) de la MNAR o arată atât de limpede: oameni (încă! ) tineri din lumea artei sunt curioşi în legătură cu trecutul domeniului lor de studiu sau activitate şi se investesc în cercetarea istoriei instituţiilor de artă și a mentorilor predecesori care le-au marcat. Toate sublumile lumii artei autohtone reclamă mai nou istorii instituţionale, și nu puțini sunt profesioniștii de artă români care se angajează cu arme și bagaje în – sub toate formele posibile – (re)scrierea lor: expoziţiile şi conferinţele organizate în 2014 cu ocazia aniversării a 150 de ani de învăţământ de artă românesc de artă sunt un alt exemplu în acest sens. Atenţia acordată istoriei instituţiilor din lumea artei sub formatul expoziţiei, acompaniate de obicei de publicaţii la fel de relevante, deci de linii lungi de cercetare, studiu și producție editorială, e semnificativă. Se simte o detaşare, o distanţă critică, un bun interval de perspectivă care aşează prezentul şi trecutul, oricât de dihotomice, în raporturi de reciproc interes amiabil. Anii ’50 sunt (încă timid, parcă) istoricizaţi, anii ’60-’70, mai ales ei, au avut parte deja de o adevărată iconicizare, nu mai vorbesc de anii ’80, istoricizaţi deja încă din anii ’90, iar aceştia din urmă încep să devină la rândul lor subiecte de analiză discursivă şi inspecţie curatorială (despre asta va fi vorba într-o primă conferinţă organizată în 2020 de secția românească a Asociației Internaționale a Criticilor de Artă din România, reactivată de către curatorii şi istoricii de artă Horea Avram şi Cristian Nae). As we speak există în lucru istorii ale învăţământului de istoria artei din Bucureşti şi în România. Comunitatea artei contemporane româneşti se uită în urmă şi îşi istoricizează propriul trecut ca şi cum şi-aş scruta propria umbră.
Pe o coordonată diacronică, generaţiile (încă! ) tinere de artişti şi profesionişti de artă îşi caută părinţii simbolici, mame şi taţi, fraţi mai mari, strămoşi şi linii genealogice, familii de apartenenţă şi afinitate culturală, şi e impresionantă multitudinea de instituţii de artă implicate în acest proces colectiv de recuperare, revalorizare şi aducere în actualitatea prezentului. Este o autentică reafirmare a unora dintre artiştii contemporani „vechi”, mulți dintre ei deloc absenți în timpul scurs dintre o generație și alta, captaţi însă abia acum în secvenţele inițiale, uneori lăsate în urmă sau chiar repudiate ale carierei lor, alteri aurelotate cu nimburi eroice, puşi abia acum într-o perspectivă integratioare, aduşi cu (uneori toate) vârstele distincte ale biografiei lor artistice laolaltă, ca în etalarea unor „opere complete”: Ana Lupaş, Ion Grigorescu, Horia Bernea, Ion Nicodim, Geta Brătescu, Marin Gherasim, Florin Niculiu, Ştefan Bertalan, Ion Biţan, Florin Maxa, Mihai Olos, Constantin Flondor, Octav Grigorescu, Mihai Horea, Vladimir Şetran, Gheorghe Berindei, Andrei Chintilă, Marian Zidaru, Alexandru Chira, Corneliu Brudaşcu, Victor Ciato.
Grupul Sigma, spre exemplu, (re)devine o adevărată prezenţă vie în lumea artei beneficiind de 2 recente expoziţii impecabile, ample şi profunde, sintetice şi amănunţit documentare, deşi foarte diferite una de alta: 1.1.1.+ Sigma + Expoziţie retrospectivă: Poetica spaţiului. Utopie şi cercetare, curatoriată de Ileana Pintilie la The Office în cadrul Cluj Art Week-End din 2014 şi SIGMA: cartografia învăţării 1969-1983, curatori Alina Şerban, Andreea Palade-Flondor şi colectivul Space Caviar (2015, Art Encounters, Anuala timişoreană de arhitectură). Se poartă reconstituirile, re-enactmenturile, reinstalările, reactualizările, care devin modalităţi de readucere în mintea şi imaginaţia prezentului a unor ansambluri de practici, întâmplări și imagini semnificative pentru momentul existenţei lor în trecut: refacerea în 2014 la Cluj a instalaţiei Multivision a grupului Sigma, considerată prima instalaţie multimedială în arta contemporană românească, a fost memorabilă. Dar și întregi expoziţii de referinţă ale artei româneşti sub comunism sunt reconstituite sau evocate: 5 artişti timişoreni (Art Encounters, 2017), Situaţii şi concepte (Salonul de proiecte, 2017), Dincolo de frontiera concept (curator Magda Radu, Art Encounters, 2017). Expoziţia Funcţionarul invizibil al lui Ciprian Mureşan de la Muzeul de Artă din Cluj (2014) este o referire – mai încoace și mai aproape de noi decât rapelurile la istoria artei universale şi la dinamica generică original-copie-apropiere-reluare uzuale în practica lui artistică – o referire la „părinţii” sculpturii românești pe care-i cunoaște prea bine prin formația lui inițială de sculptor. Întreg Proiectul 1990 (2010-2014) al Ioanei Ciocan, care invita artiști să plaseze ceva pe soclul gol al fostei statui, frumoase de altfel, a lui Lenin de Boris Caragea din fosta Piață a Scânteii (de fapt să se raporteze, parte pentru întreg, la statuia de atunci lipsă, prin racordul cu soclul ei de acum gol), poate fi văzut și ca o repliere critică, uneori jucăușă, alteori gravă, asupra instituției maeștrilor artei, garnitura de Artiști Emeriți, toți acești tați încordați ai artei care au marcat istoria artei românești în prima perioadă a comunismului.
O lungă serie de colaborări, expoziţii și proiecte colective internaţionale derulate pe mai bine de o decadă, ca o modă, ca o ofertă culturală dată drept răspuns unei cereri implicite venite simetric dinspre ambele capete ale fostului fir roşu de demarcaţie Est-Vest, au venit să corecteze, cu lecturi solide făcute la zi și în cunoștință de cauză, întârzieri și decalaje, disonanțe, defazări și contradicții între „ce făceam noi aici” în Est și „ce făceau ei acolo” în Vest, nuanţând şi ajustând naraţiunile canonice despre arta trecutului recent. (În termenii antropo-ideologici cunoscuţi, s-a produs resemantizarea pe de o parte a „ruşinii” fostului Est de a fi întârziat la întâlnirea cu ora istoriei, de a fi fost și de a fi în continuare defazat, diferit, de a fi perpetuu Cealaltă artă contemporană, şi recalibrarea pe de altă parte a „vinovăţiei” fostului Vest de a fi contribuit politic la această întârziere şi diferenţă, de a fi decis şi bătut în cuie fără drept de apel diferenţa însăşi). Anvergura energiilor, resurselor, masivității organizatorice și perseverenței umane implicate în acest fenomen de reîntâlnire Est-Vest a fost realmente impresionantă și se poate urmări, la o reconstituire atentă a ultimilor ani ai artei românești, cum a marcat puternic cariere de artiști, curatori, dealeri și galerii, destine de comunități artistice in toto. Acest univers profesional febril al ultimilor 20 de ani, prezent în permanență pe teren, gata oricând să sacrifice orice pentru a bea alcoolul tare și amețitor al atât de mult doritei recunoașteri internaționale (ah, himera generației mele, recunoașterea!), nu a făcut doar să inițieze rescrierea istoriei sinuoase a fostului divide Est-Vest, ci a și promovat și susținut o nouă artă a prezentului în care diviziunea ideologică între (fostele) Est şi Vest se resemantizează. Succesul internațional al artiştilor şi galeriştilor care au fondat, participat sau orbitat, mediat internaţional în jurul Fabricii de Pensule de la Cluj (ca să nu reduc nedrept consemnarea, prin expresia încetăţenită „Şcoala de la Cluj”, doar la pictură) este vârful de lance al fenomenului. Aici intră și bună parte din expoziţiile-panoplie organizate de obicei în (fostul) Vest, dar nu numai, cu artă românească recentă – cu „grei” ai generaţiilor anterioare şi cu emergenţii promiţători ai generaţiei de azi: de la When History Comes Knocking. Romanian Art from the 80s and 90s in Close Up, curator Judit Angel (2010), la Galeria Plan B din Berlin, până la A few Grams of Red, Yellow and Blue. New Romanian Art (2014), curator Ewa Gorządek, la Centre for Contemporary Art, Ujazdowski Castle din Varşovia.
Mai mult, ecuaţia (fostului) Est-Vest s-a complicat adăugându-i-se și marile nume absente, diaspora artistică românească în raport cu care comunitatea autohtonă a inițiat un proces complex de recuperare şi revendicare, prin analogii, transmisii, moşteniri, Estate-uri, ateliere redescoperite, arhive artistice reactivate, fonduri de lucrări revalorizate, interviuri autobiografice (Partea asta care parcă are nevoie să iasă printr-un loc al corpului meu, Salonul de proiecte, 2019): Paul Neagu, Iulian Mereuță, Decebal Scriba, Pavel Ilie, Matei Lăzărescu, Christian Paraschiv, Peter şi Ritzi Iacobi, Diet Sayler, Roman Cotoşman, Doru Covrig, Horia Damian, Florina Coulin. Nu încetează să mă fascineze, să mă pună pe gânduri şi să mă inspire totodată alăturarea unor artişti din generaţii complet diferite şi separate net în timp (nume canonizate ale unora dintre cei care nu mai sunt printre noi, alăturate unor artiști tineri în plină middle-career: Paul Neagu şi Ştefan Sava pe acelaşi perete în participările Galeriei Ivan la târgurile internaţionale sau Ştefan Sava şi Ion Grigorescu în acelaşi proiect şi expoziţie la Galeria Ivan: Aruncarea umbrei, în 2018). De altfel, puteai vedea la un moment dat cum o tânără artistă valoroasă ca Iulia Toma trece printr-o apăsată etapă de parcurs à la Geta Brătescu, după cum imageriile lui Constantin Flondor sau Ștefan Bertalan transpar uneori cu putere la artiştii grupării Noima, ca în multe alte cazuri de devorare simbolică, firească până la un punct, a maestrului de către ucenic.
Urmărind șiragul de mărgele al istoriei artei, rupt de atâtea ori, reînnodat și reluat de atâtea ori, devin cu atât mai admirabile longevităţile, firele neîntrerupte, carierele durabile care traversează parcă imperturbabil epoci şi crize: arta lui Teodor Graur sau a Marilenei Preda-Sânc sau, și mai bine, a ineluctabilului Ion Grigorescu. Îmi amintesc de o perioadă, nu chiar scurtă, în care artistul Ion Grigorescu apărea peste tot, uneori în acelaşi timp: şi în expoziţii personale şi cu participări la colective, şi în artist talk-uri şi în Pavilionul României de la Bienala de la Veneţia, şi în albume, şi în cataloage, şi în România, şi în multe locuri în afara ei – a existat un real moment Ion Grigorescu undeva după 2000, căruia i-a urmat un moment similar Geta Brătescu (creat, poate în mod fatidic, chiar înainte şi după dispariţia artistei). Ion Grigorescu și Geta Brătescu – tată şi mamă simbolici ai unei generaţii de artişti tineri care au vrut să ştie şi să arate, vorba lui Dan Perjovschi, „de unde venim noi”, figurile iconice paternale ale artei noastre actuale româneşti (și atenție, în ordinea strictă a întâmplărilor, el mai întâi, ea pe urmă: pe tată l-am asumat primul, abia apoi pe mamă ).
Gruparea Prolog și comunitatea artistică strânsă în jurul ei uimește și ea prin consecvență, arată oarecum că are sens să faci artă spirituală și sub comunism, și în capitalism, miza pare să rămână neschimbată. În 2018 a avut loc poate ediția cea mai interesantă a evenimentului periodic „Arte în Bucureşti”, curatoriată de Călin Stegerean, cu familii şi cupluri de artişti, tematizând filiaţiile, afinităţile şi liniile „dinastice” ale artei româneşti actuale: fii şi fiice, mame şi taţi, soţi şi soţii, grupuri şi cupluri. Mitologia femeilor artiste capătă noi contribuții, adică despre ele profesioniştii bărbaţi nu încetează să spună, în plin consens cu noul spirit al timpului, că sunt de 1000 de ori „mai puternice și mai talentate” decât, prin comparaţie, meschinii artiști masculini (după cum, analogic, înainte de 1989, alţi profesionişti bărbaţi nu încetau să spună că ele fac o artă „intimistă, feminină și interiorizată”): Ioana Bătrânu, Ecaterina Vrana, Vioara Bara, Anca Mureşan, Marilena Preda-Sânc, Simona Runcan. Sunt revalorizate nu doar carierele artistelor, ci şi longevitatea şi vitalitatea mediilor tradițional feminizate: o arată prezenţa Danielei Făiniş la Galeria Senso sau expoziţia Eflorescenţe (Daniela Făiniş şi Arina Ailincăi) la Galeria AnnART (2017), precum şi Cinci decenii de tapiserie, Centrul Cultural Palatele Brâncoveneşti de la Mogoşoaia (2017), atât o expoziţie de mediu artistic cât şi de istorie instituţională. Unele din expoziţiile spaţiului Galateea, prima galerie românească axată exclusiv pe ceramică, sunt o plăcere.
Se simte un senin perspectivism al lumii artei, o distanţare a ei istorică mai echilibrată faţă de ce i-a premers, o manieră ceva mai asumată şi matură de a se raporta la versiunile ei anterioare (în comparație cu starea afectivă a primilor ani de după 1989), privind acum trecutul fără mânie şi încruntare, ba chiar cu un început de tandrețe, dar și cu evidente puseuri de eroizare idealistă. Atribuirea unui excepționalism anumitor episoade din trecutul artei noastre se simte puternic în apariţia şi succesul imediat cu care s-a impus termenul neo-avangardă, referindu-se la un fenomen local cu caracter (tot) implicit generaţional, ridicat în slăvi prin noua etichetă, un concept împrumutat din discursul occidental și aplicat în anii din urmă fenomenului autohton, pentru a desemna generația artiștilor care debutează în anii ’60-’70 în România cu practici multimediale, experimentale și conceptuale. Termenul neo-avangardă funcționează ca o relegare și racordare istorică a artei noastre la arta internațională a prezentului de atunci (după cum pare să o indice titlul Here and Then/Aici şi atunci, a secţiunii semnate de curatorul Magda Radu în proiectul Romanian Cultural Resolution de la Leipziger Baumwollspinnerei din 2010 – curatori Mihnea Mircan, Magda Radu, Adrian Bojenoiu, Mihai Pop – un alt episod important în dialogul artistic recent al fostelor Europe de Est şi de Vest). Într-un fel, apariţia şi impunerea neo-avangardei în conştiinţa şi discursul artistic românesc corespunde unei nevoi de sincronizare pe care au primit-o și practicile româneşti ale anilor ’80 atunci când au fost puse sub incidența postmodernismului. Schimburile Est-Vest ale „neo-avangardei artistice românești” vor fi imediat inspectate îndeaproape cu ajutorul unor aparate de cercetare şi desfăşurări curatoriale remarcabile: este cazul expoziției 24 de argumente. Conexiuni timpurii în neo-avangarda românească 1969-1971, curator Alina Şerban, la MNAR în 2019. Şi iată cum se edifică astfel profiluri curatoriale sculptate-n piatră, autofasonări profesionale prin concentrarea asupra câte unui subiect, prin dedicarea exclusivă asupra unei tematici, unei perioade și geografii istorice, asupra unei întregi lumi artistice, cum a fost lumea artei româneşti din anii ’60-’70 – lumea părinţilor noştri culturali, pe vremea când erau şi ei la rândul lor tineri –, iar cazul curatorului Alina Șerban, consecvent și ambițios, este reprezentativ, chiar exemplar.
Nu poți fi decât uluit să vezi cum o galerie precum H’Art, care oferea expoziţia F.A.Q. about Steve the Great în 2005, face mai nou solo show-uri ale „maestrului Marin Gherasim” (Geometria magmei, 2015). Adresarea îi aparţine însuși galeristului Dan Popescu, altminteri un critic convins al sistemului oficial de învățământ artistic românesc, în interiorul căruia Marin Gehrasim este o autoritate, iar termenul „maestru” desemnează o adevărată instituție care păstrează un tradițional și, încă, neclintit mecanism de canonizare. Oldies, but goldies, ai îmbătrânit, dragă Dan Popescu, te-ai așezat la casa ta, te-ai cumințit, s-ar putea spune . Și invers, la fel de neobișnuit pare la prima vedere modul în care un artist run space precum ETAJ, coordonat de o mână de artiști tineri talentaţi şi haioşi, expune pictura artistului Gheorghe Berindei în 2019. De altfel, şi traiectoriile artiştilor odată emergenţi, către sfârşitul anilor ’90, probează și ele, traversând meandrele complicate ale intrării în noul secol, schimbarea, decantarea, canonizarea lentă, maturizarea şi consacrarea venite altminteri firesc, lungul drum al „desantului” către recunoaştere (cum ar spune-o mai sugestiv decât mine limbajul criticii de artă dinainte de 1989): Alexandru Rădvan, Nicolae Comănescu, Ciprian Mureşan, Dumitru Gorzo. În ordinea longevităților, traseul grupării kinema ikon continuă să fie un model de consecvenţă, continuitate, riguroasă autoistoricizare și autoarhivare, căci seriile lor de expoziţii şi proiecte din ultimii 15 ani continuă să se desfăşoare cu o impresionantă constanţă de ceasornic, traversând epoci şi anotimpuri într-un lent proces de post-canonizare (ce faci după ce ai fost deja unanim recunoscut în lumea artei, ce romane mai poţi scrie după ce ai luat deja toate (?) premiile simbolice ale recunoaşterii culturale meritate?). Și proiectul mamut Artistul şi puterea. Ipostaze ale picturii româneşti 1950-1990, organizată de Ruxandra Garofeanu, Dan Hăulică şi Paul Gherasim a fost, în felul lui, tot o formă de a istoriciza pe larg şi de „a salva” istoria artei noastre de până în prezent, încercându-se cu greu să i se soarbă numai nectarul din ea, nu şi otrava. Și tocmai a apărut în 2019 Arta românească din preistorie în contemporaneitate, coordonată de Răzvan Theodorescu şi Marius Porumb, la Editura Academiei Române și Editura Mega din Cluj.
Nu mă pot opri îndeajuns de mult asupra noii serii a revistei Arta (din 2010 încoace) și asupra noilor cărţi de artă, de toate felurile, un întreg nou univers editorial care a dat în floare, țâșnind aproape ca un success story românesc. Este fără îndoială un mod de obţinere sau reafirmare a recunoaşterii profesionale să întreprinzi o cercetare pe o tematică de artă, perioadă sau personalitate anume şi apoi fie să faci o expoziţie temeinic documentată, fie să publici o carte superbă cu texte de autoritate. Vocile noilor generaţii de istorici de artă români pot fi auzite pe îndelete în publicațiile incluse și premiate în cele deja 7 ediții ale Premiilor Cele mai frumoase cărţi, a căror existență, deşi nu recompensează doar publicaţii de artă, e simptomatică pentru noi prin ea însăși: de niște ani se scrie, se publică, se fac cărți superbe, se scot publicații chic, se adună rafturi de discurs inteligent și imagine de calitate, tipărite nu de puţine ori ireproșabil (de unde firescul premierii design-ului de carte), despre arta contemporană românească. Iar aceasta denotă o aceeași maturizare a mediului artistic românesc prin dobândirea unei optime distanțe față de fenomenul comentat, printr-o umoare senină și harnică, întreprinzătoare și tenace, bine intenționată și profesionistă. Expoziția și cartea de studiu par să fie mediile predilecte prin care se manifestă maturizarea și profesionalizarea lumii artei românești din ultima perioadă. Și poate că tot aprofundarea și consolidarea profesională indică și faptul că multe din expozițiile recente semnificative nu sunt simple expoziții, ci întregi proiecte curatoriale, desfășurări largi pe mai multe secvențe, „seriale”, expoziții în mai multe părți și bugetări pe intervale multianuale prin care ceea ce se urmăreşte sunt mai mult decât niște imagini ori obiecte, cât mai curând idei, orientări, discursuri, procese cognitive, într-un cuvânt o veritabilă knowledge production.
Lume dominată de departe de artiștii autohtoni, cu sau fără cariere internaționale – numeri pe degete evenimentele de artă cu protagoniști exclusivi străini sau internaționali în România –, „scena de artă românească contemporană”, cum i se spune încetățenit, este, asemenea oricărei scene, o construcție cu mai multe paliere. Sunt mai multe arte contemporane aici. Prin propria-i denumire, Salonul de proiecte trimite aluziv – poate ironic, în orice caz detașat – la ceea ce încă există și probabil va mai exista o vreme: saloanele colective de artă românească, cele care își preluau odată titulatura de la modelul de referință francez, pentru a supraviețui cu brio regimului comunist, persisând până astăzi. Avem pe de o parte Salonul de proiecte și avem pe de alta saloanele naționale de artă în România (unele, deși nu toate, organizate încă de Uniunea Artiștilor Plastici), în același timp: artele contemporane distincte coexistă. Sunt mai multe publicuri ale artei contemporane, ceea ce se vede cu limpezime la Art Safari, un târg de artă care a pornit de la instalarea într-o construcție-cort în Piaţa Ateneului, ca să se mute ulterior în frumoasele clădiri istorice ale Bucureștiului eclectic dinainte și de după 1900, intitulându-se ambițios „muzeu temporar”, ceea ce e o interesantă strategie de status. În general, nivelul publicului de artă contemporană a crescut și el, și o remarcă mulți dintre profesioniști – trebuie să fii foarte atent ce oferi azi și cum marketizezi evenimentul de artă, cui i-l transmiți, pe cine chemi să îl consume și cum gestionezi relația complexă şi long-term cu acest nou consumator, incontestabil, dacă nu mai educat, cel puțin mai informat decât înainte. Sunt mai mulţi colecţionari autohtoni care cumpără artă locală şi o şi expun, muzeul colecţionarului de artă contemporană anunţându-se a fi viitorul partener cu care muzeul public de artă contemporană va trebui să împartă şi să-şi dispute, „scena”.
Vernisajele artiștilor încep să nu mai fie motivul principal de văicăreală între oamenii de artă de la noi, adică acele veșnice serate intime la care vizitatorii participanți sunt, fir-ar să fie, și ei tot, şi numai, artiști. (Odată) obişnuita solitudine endogamă a „scenei” se încheie încet-încet, iar locul ei i-l ia treptat-treptat lumea seducătoare de jocuri de paiete, ecrane, scintilații a spectacolului multimedial (și nu de puține ori scump) care se adresează populațiilor numeroase de consumatori lacomi ai erei imaginii. Sunt mai multe lumi conexe lumii artei. Relația lor unele cu altele a devenit complexă: la un eveniment periodic cum e Romanian Design Week se etalează un univers profesional în care trăiesc și lucrează foarte mulți artiști sau mai bine zis mulți creatori de conținut și imagerie, într-o simbioză din ce în ce mai accentuată și fecundă cu „lumea artei vizuale”, numită așa într-un sens care era odată strict (mai vechea noastră „artă plastică” de pe filiera franceză), dar care tinde să-și piardă acum delimitările clare. Romanian Design Week arată cum mai multe lumi „creative” (acesta e noul termen) de natură și inspirație artistică, dar și antreprenorială, se împletesc și curg fluid una în cealaltă. La fel cum curg și banii. Tot Romanian Design Week ne arată o lume profesională care pare să aibă o relație mai sănătoasă, armonioasă și asumată cu banii și lumile finanțelor decât o face lumea tradițională a artei vizuale (cel puțin românești). Și aceeași Romanian Design Week ne arată că există o multitudine de formate expoziționale posibile, relevând cât de crucială a devenit noua meserie de succes care joacă tare în peisajul artei contemporane românești: arhitectul de expoziție.
Deja sunt niște ani de când expozițiile galeriilor și muzeelor de artă românești par să arate altfel (decât arătau în general expozițiile de artă, și de artă contemporană, în România înainte). „Scena” artei contemporane românești are o nouă recuzită, și multe scenografii posibile. Pereții drepți și curați sunt o legitimă obsesie pentru mulţi dintre cei care fac expoziții, nu întotdeauna, dar din ce în ce mai mult, o reușită. Compartimentări abile, mobilier auxiliar tehnicist și metalic, suprafețe lucioase, ecrane bine plasate, plafoane de beton nivelate, planșee acoperite cu șape fără crăpături, spoturi elegante, clanțe și uşi asortate, pereți de rigips mobili pe rotile, scaune chic – iată noile personaje care populează spațiile de artă contemporană. Avem la un capăt hale industriale delabrate în care îți savurezi ecoul în hăuri goale şi odihnitoare (Combinatul Fondului Plastic, Halele Carol, Fabrica, noul sediu al Galeriei Zorzini, WASP Working Art Space and Production, Halucinarium, Centrul de interes, Halele Timco/Kunsthalle Bega); după cum am avut la vernisaje panouri de semnalare și instructaj în muncă în care eram anunțați că „în această încăpere se lucrează cu unelte neferoase” (Fabrica de Pensule). Iar la celălalt capăt avem casele mătăsoase ale vechilor boieri și aristocrați, clasa socială înaltă a vechilor urbi românești – transformate în concept store-uri, târguri sezoniere de industrii creative sau pur și simplu galerii, cu sobele lor sublime, masive, glazurate ca nişte prăjituri din poveşti, și cu uriaşele marchize intacte la intrare (Galeria Nicodim în Palatul Cantacuzino, Galeria Anca Poterașu în ultimele ei 2 sedii, Rezidența BRD, Galeria Aiurart, Galeria Posibilă, Galeria AnnART, Galeria Romană).
Avem imobile moderniste cochete (noul sediu al Galeriei H‘Art, Galeria 418); și ar fi greu de trecut cu vederea felul cum ţi se oferă încăperea toaletei de lux a Galeriei Eastwards Prospectus, cu blănurile, perdelele, sticlele de parfum, licori și loțiuni ale ei, după cum cu greu poți uita felul cum deschideai o ușă la întâmplare în Galeria 26/OTA și îți apărea în fața ochilor o bucătărie de vară cu dale răcoroase, cu o bancă și o masă de lemn de pe care te privea proaspăt un buchet de violete într-o penumbră vermeeriană. Texturile, materialitățile, luciurile, mirosurile, consistențele și aromele spațiilor de artă s-au schimbat după pasul în care s-au schimbat orașele românești ele însele și chimia colectivă a comunităților umane care le populează. Banii și infrastructura, antreprenoriatul și investițiile au creat noi peisaje, noi priveliști, noi coloraturi și sinestezii în aproape toate ambianţele urbane româneşti, care se răsfrâng inerent şi asupra anvergurii, puterii de cuprindere şi desfăşurare materială a artei produse și expuse acum, aici. A trecut ceva vreme de când, probabil dinspre Cluj (adică dinspre o ambianţă atât de serioasă, profesionistă şi sofisticată încât și hainele vizitatorilor neanunțați se asortează acolo cu exponatele) s-a răspândit moda peretelui complet alb și aproape complet gol de galerie de artă emergentă, pe care întrevezi câteva pătrățele inegale întunecoase și dense, așezate perfect la aceeași înălțime și la aceeași distanță unele de altele, fără greş şi fără ezitare: pictura cea nouă expusă în noile galerii comerciale dedicate noii lumi financiare și economice timid emergente după 2000 în România. Şi mai întreb: cine ar putea uita etichetele expoziţiei SIGMA: cartografia învăţării 1969-1983 (2014), desprinse parcă din planşele de hârtie milimetrică asupra cărora trudeau artiştii români experimentali în anii ’70? Şi cine ar putea trece indiferent pe lângă vastul exerciţiu de contextualizare, inclusiv prin abila alegere a unor anume spaţii de expunere şi cadraj, care are loc periodic de la o ediţie la alta a Bienalei Art Encounters?
Sunt mai multe tipuri de spații, și mai multe tipuri de evenimente de artă, mai multe areale discursive, mai multe comunităţi, mai multe bibliografii obligatorii, mai multe limbaje şi buzz words: într-un fel se vorbeşte la Galeria Romană şi cu totul altfel la Tranzit. Arta românească recentă are pop-up spaces şi one night show-uri, Nopţi Albe ale Galeriilor, Cluj şi Bucharest Art Weekend-uri. Episodic, s-au întâmplat lucruri faine în niște white-cube-uri reduse la esenţa lor ca nişte capsule concentrate: Cube Musette, GeamMAT/Muzeul de Artă din Timișoara (Mihai Zgondoiu, Bogdan Rață), Golden Frame/Atelier 030202 (Mihai Zgondoiu), Arta la fereastră/GaleriaSimeza, Celula de artă/Carol 53 – kleine aber feine. În proiectul Cultura Artist Run, critică, rezistenţă, evadare (Rezidenţa BRD, 2018) Igor Mocanu ne-a prezentat o altă specie de „Cealaltă” artă contemporană, în plină derulare sub ochii noștri în România alături de toate celelalte arte contemporane sincrone ei. Ea e în anumite privinţe poate mai importantă decât „Această” artă contemporană românească, asupra spaţiilor căreia s-a concentrat textul prezent: ea este arta Muzeului Orb (Veda Popovici), a Paradis Garajului (Claudiu Cobilanschi), a Biroului de Cercetări Melodramatice (Alina Popa, Irina Gheorghe), a 2020 Home Gallery (Vlad Nancă) sau a teatrului Lorgean (Jean-Lorin Sterian). O istorie a ei, fie şi una doar vizuală şi cromatică, ar fi mult mai greu de scris. După cum sunt convinsă că mult mai greu de reconstituit va fi la un moment dat istoria recentelor spaţii artist run în general: Centrul de Introspecție Vizuală la Căminul Artei cu frumoasa ei siglă neon verde, Centrul Artelor Vizuale (CAV) Multimedia coordonat de Radu Pandele, Lucian Hrisav și Ioana Marșic, ETAJ artist run space dus de Mircea Modreanu şi echipa.
Dacă nu ar fi fotografiile, şi tot ţi-ar rămâne pentru multă vreme în minte câteva „bijuterii”, geme și nestemate (subiective, bineînţeles): aproape toate expoziţiile galeriei Sabot de la Cluj, unele expoziţii cu protagonişti români ale galeriei Plan B de la Berlin, ambientele duoului Peleş Empire şi ale trioului Apparatus 22, poate toate solourile lui Vlad Nancă, expoziţia lui Mihnea Mircan Spațiu (Continuare și sfârșit) de la Rezidența BRD în cadrul Sezonului România-Franța din 2019, câteva expoziţii de la Centrul Artelor Vizuale (CAV) Multimedia coordonat de Radu Pandele, Lucian Hrisav și Ioana Marșic, spaţiul SLQDT de la Cluj, expoziția Portret-/Atelier: Ovidiu Simionescu. Virtuţile în Sala Frumuseţea Crucii de la Muzeul Ţăranului Român din 2015, sau expoziţia de-o noapte a Ancăi Mureşan, Pictură la colţ, în Casa Miţa Biciclista de Noaptea Albă a Galeriilor din 2011. Sau felul în care Centrul pentru Cultură Contemporană Club Electroputere (fondat în 2009 de Adrian Bojenoiu şi Alexandru Niculescu) a înconjurat vreme de câţiva ani cu artă contemporană fostul cinematograf din clădirea de tip „casă de cultură a sindicatelor” a Craiovei.
Evenimentele de artă contemporană în România par să arate altfel, cred, şi pentru că fotografierea lor le arată altfel; acele exhibition views par de mai bună calitate, mai consonante cu domeniul fotografiei de display sau de arhitectură; se poate spune şi că ele arată mai bine în fotografii, par mult mai fotogenice decât altădată. (Apropo de fotografie și fotografi, una din calitățile unanim apreciate în expozițiile curatoriate de către Mihai Oroveanu la MNAC și la Galeria Etaj ¾ era spațiul.) Se poate spune că de-acum înainte, fotograful de expoziție şi arhitectul de expoziţie sunt cu noi. Iar timpul trece (platitudinile rămân ). Între timp, artiştii tineri nu mai sunt nici ei tinerii care erau odată – Mircea Cantor pomeneşte într-un interviu cum e păstrat în comunicatele de presă mereu tânăr, cum nu reuşeşte să îmbătrânească pentru o lume a artei care îl vrea neschimbat, şi unii dintre noi simţim foarte acut cum lumea se încăpăţânează să ne vrea perpetuu tineri, înfăşuraţi în artă. Nici noii, tinerii părinţi ai lumii artei înconjuraţi de chiote de copii la vernisaje, nu mai sunt de-acum atât de tineri. Nimeni nu mai e chiar atât de tânăr, din păcate. Sau poate din fericire .
Ioana Marinescu

Istoric de artă, curator și doctorand la Universitatea Națională de Arte București. Ioana este interesată de biografia artistică și cercetarea artistică. În prezent scrie o teză despre biografia cuplurilor de artiști și cum se articulează poveștile, dacă există o poveste despre ea, despre el și despre cuplul din care fac parte. Lucrează de peste 13 ani la Galeria H’art, una dintre primele galerii private de artă contemporană deschise în România. Interesele ei combină istoria și teoria artei cu practica concretă de a lucra cu artiști activi pe scena contemporană.
DE CE AM SPUS NU TÂRGURILOR INTERNAȚIONALE DE ARTĂ
La începutul anilor 2000, galeria H’art dădea tonul vieții culturale, alături de Galeria Posibilă sau Galeria Anaid. Dan Popescu a preluat și a adaptat la mediul local contemporan imaginea galeristului care-și pune pielea în saramură și luptă pentru artiștii săi și pentru condiții de viață mai bune, ale lor și ale operelor de artă. Criticii capitalismului au văzut imediat în imaginea galeristului, pe cea a art dealerului, concentrat asupra pieței de artă și cotelor artiștilor, alte „instrumente” care au fost aclimatizate din mers. Popescu a respins mereu aceste etichete, încercând să îmbrace rolul cvasi-inexistent al unui curator-mecena, care explică și ajută producția artistică, dar având mereu în minte propriile gusturi și criterii.
Lucrurile nu au fost niciodată simple și fiecare luptă câștigată a venit la pachet cu păci subversive, în care câștigătorul nu rămâne cu jumătate din regat și nici nu se însoară cu fata împăratului. Din fiecare încercare au fost lucruri de învățat, care au modelat mai apoi traseul și misiunea galeriei H’art: de la participarea la primul târg de artă internațională (Bologna Arte Fiera 2005, alături de Dumitru Gorzo), primul faliment (după criza din 2008), relocarea strategică (2011) de la un spațiu cu vitrine la stradă într-un apartament la etajul 5 și până la renunțarea completă de a-și mai „vinde” artiștii și sufletul la târguri și expoziții (Volta Art Fair, 2012). Multe voci au spus că „Popescu a înnebunit” sau măcar că e un filosof arogant, care nu vrea să lupte pentru cota artiștilor și că îi condamnă la un destin local tragic. Deciziile lui de a încuraja colecționarii locali și dezvoltarea proiectelor care să permită publicului național și internațional să vadă artă contemporană românească în București se vor dovedi benefice sau nu, în timp.
În 2006 Galeria H’art expunea, alături de Galeria Posibilă, lucrările lui Dumitru Gorzo și ale lui Vlad Nancă. Solidaritatea dintre membrii breslei venea pe fondul unei lipse acute de resurse: de la transportul de opere de artă calificat (care nu exista propriu-zis și care a fost inventat și dezvoltat odată cu aceste participări) până la formulele de asigurare sau împărțirea costurilor de expunere. În comunicatul de presă al evenimentului, concentrat în acea perioadă asupra artiștilor și galeriilor din Estul Europei, se anunța suflul unei „Europe noi(!)”, oportunitățile de a compara idei și de a deschide o nouă piață către circuitul comercial. Dumitru Gorzo expunea pentru publicul italian imagini ale „noului țăran”, în care privea cu ironie și umor satul maramureșean, o combinație de idealism rural și suflul lumii modern. Vlad Nancă prezenta The Flags (2004), o lucrare din două părți, în care simbolurile și culorile erau inversate: steagul Uniunii Europene redat în roșu și galben, secera și ciocanul galbene, dispuse pe un fond albastru.
Sentimentul aventurii și al noilor oportunități nu a fost de lungă durată. Deplasările și participările internaționale presupuneau costuri de proporții, care abia se amortizau (nu neapărat din vânzarea la târguri), uneori în decursul unui an și totdeauna cu sprijinul colecționarilor și pasionaților de artă din România, mai degrabă decât a celor din străinătate. Hoardele de colecționari și curatori, n-au venit însă niciodată sau cel puțin nu la H’art. Iar Dan Popescu nici nu a încurajat înstrăinarea lucrărilor artiștilor pentru sume derizorii. Strategia sa de lungă durată a fost să încurajeze păstrarea lucrărilor în țară și disponibilitatea ca ele să fie în continuare expuse, chiar dacă erau vândute.
Fenomenul participării la târgurile internaționale a fost o practică pe care majoritatea galeriilor nou apărute (Galeria Anca Poterașu – 2011; Zorzini F Gallery – 2012; Mobius Gallery – 2016) și l-au asumat ca atare. „Profesionalizarea” ocupației de artist, a început să vină la pachet cu importanța de a expune în afara țării și de a fi prezentat cu lucrări la târguri. Iar această practică este importantă pentru CV și cariera artiștilor: comisiile de acordare a burselor și rezidențelor de creație vor să știe poziția și locul tău pe piață. Desigur, echilibrul dintre comercial și artistic nu trebuie niciodată încălcat, chiar dacă nu există reguli „scrise” în acest sens. Un curator străin trebuie să vadă „cantitatea perfectă” de participare și vizibilitate, ca apoi artistul sau artista să fie redistribuite în jocul cultural al expozițiilor sau bienalelor.
În 2009, selecția pentru Volta Show, din Basel, presupunea lucrări ale lui Ion Bârlădeanu, Florin Ciulache, Alexandru Paul și Raul Ciosici. Era un moment important de expunere internațională a lui Bârlădeanu, recent descoperit de Dan Popescu (la recomandarea lui Ovidiu Feneș). Colajele sale au putut fi văzute în timpul târgului și acest demers a reprezentat un moment de vizibilitate pentru lucrările sale. Dar nici măcar în cazul lui nu au fost o apariție fulminantă. Deși povestea și opera lui Bârlădeanu au atras constant ziariști, curatori și artiști din alte țări, cariera lui s-a construit în etape și cu mult efort, iar participarea la Volta n-a stricat, dar nici n-a ajutat așa cum ar putea părea din exterior. Un an mai târziu, Bârlădeanu a expus la galeria Anne de Villepoix, în Paris, iar din 2016 a început să facă parte din proiectul Museum of Everything, o selecție dedicată artei brute și artiștilor autodidacți.
Participarea galeriei H’art la târgurile internaționale se sfârșește cu ultima experiență de la Volta, în 2012, unde erau prezentate lucrările lui Gili Mocanu, Raul Cio, Anca Mureșan și ale Arantxei Etceverria. Cu un an înainte, în 2011, Dan Popescu își exprimase deja ferm poziția, în legătură cu discuțiile despre piața de artă și viciile ei: „După fiecare târg pe care-l bifez am un sentiment acut de greață și extenuare. Parcă am petrecut o săptămână într-un supermarket. Același sentiment, asezonat cu ceva furie, îl am și în urma vizionării bienalelor de tot felul. Acest sistem de galerii-curatori-bienale-târguri-case de licitații transformă artistul în producătorul propriului său brand, experimentalismul, funcționalitatea artei se transformă în decorum, în gesticulație de tip «fashion». Totul devine un bâlci al deșertăciunilor orchestrat în favoarea noului zeu al comerțului”, explica Popescu.
Ultima dată la Volta se încheie cu celebra frază: „Art is not in crisis. Art is crisis! I shall have no more art supermakets!”. Dezamăgit de atmosfera mercantilă și prea puțin concentrată asupra artiștilor, Popescu își strânge lucrările cu o zi înainte de finalizarea târgului și scrie pe perete cele menționate anterior. Toți ceilalți gateriști rămân cu gurile căscate și acest demers fură atenția întregului show. Finalul poveștii se încheie cu organizatorii siderați care îl sună, neînțelegând atitudinea de frondă. Li se explică că este un gest artistic și că trebuie să-l privească ca atare. Ei răspund că, într-adevăr, e o poantă bună, dar că este obligat prin contract să rămână până la finalul târgului.
Pandemia și carantina din primăvara lui 2020 au afectat incontestabil lumea artistică. Mai mult decât orice, au fost lovite târgurile de artă, pentru că mobilitatea a fost întreruptă și cash-flow-ul încetinit. Cu toată digitalizarea și optimizările care au venit la pachet, lumea a înghețat pentru o clipă, timp în care și-a reevaluat (poate?) prioritățile. Dacă l-am cita din nou pe Dan Popescu, „Lumea s-a schimbat pentru toată lumea, dar nu și pentru galeria H’art. Noi am avut grijă să ne schimbăm înainte”.
Matei Bejenaru

Fondatorul și directorul artistic al Bienalei de Artă Contemporană Periferic din Iași (1997–2008). Este membru fondator al Asociației Vector din Iași, fiind și președintele instituției în perioada 2001–2011. Între 2003 și 2007 a fost directorul artistic al Galeriei Vector din Iași. Tot atunci a inițiat și manageriat proiectul de cultură socială cARTier, realizat împreună cu Asociația Vector. Este fondator și director al Centrului de Fotografie Contemporană din Iași (2015), organizatorul Bienalei de Fotografie Contemporană Camera Plus. În proiectele din ultimii ani investighează – prin fotografie, video și performance-uri –, politici de reprezentare în fotografia și filmul documentar social, metode interdisciplinare de generare a proiectelor artistice hibride.
PROIECTUL PERIFERIC – O PRIVIRE RETROSPECTIVĂ

Info Point conceput de grupul Raum Labor (Berlin), Periferic 8, 2008
Ideea de a organiza la Iași o manifestare de artă contemporană care să promoveze noi medii de expresie artistică a apărut la mijlocul anilor 1990, la puțin timp de la căderea comunismului în Europa de Est. Societatea românească trecea atunci printr-o perioadă de mari convulsii sociale și politice, iar ruperea de trecut era dureroasă. Eram student la arte plastice la Iași și eram interesat să aflu cum se reflectă în plan artistic tranziția noastră către democrație. Veneam constant la București pentru a participa, la început ca spectator, apoi ca artist, la diferite expoziții cu program și care, prin medii artistice noi, performance art, intalații, artă video, problematizau condiția noastră post-comunistă. În anii 1990 existau în România două festivaluri internaționale de performance, unul la Timișoara (Zona – Europa de Est, organizat de Ileana Pintilie) și altul la Sfântu Gheorghe (Festivalul AnnArt, al cărui director era Ütő Gusztàv). În acest context, în 1997 am organizat la Centrul Cultural Francez prima ediție a festivalului Periferic, consacrat artelor performative. Desigur, la început am avut câțiva artiști invitați de la București însă, în anii următori, evenimentul a devenit internațional și a crescut în complexitate și vizibilitate atât în țară cât și în străinătate.
După 1990 artele performative au avut, în toate țările foste comuniste, un efect eliberator, discursul despre corp fiind o consecință a traumei sociale pe care o trăiam în acea perioadă. După primele ediții ale Periferic-ului am reușit să cooptăm în echipa organizatoare, pe lângă artiști, și un grup de tineri filosofi care au început să scrie lucruri mai complexe despre relația centru-periferie și despre funcția și formele artei contemporane în contextul nostru local, dominat de provincialism, tradiționalism și conservatorism. În anii 1990, publicul manifestărilor Periferic-ului nu era foarte numeros, fiind format în special din tineri artiști și intelectuali din Iași, alături de jurnaliștii, artiștii și curatorii participanți. În 2001, odată cu transformarea Periferic-ului în bienală de artă contemporană, lucrurile au devenit mai complexe. Am fondat Asociația Vector, care a devenit instituția organizatoare a evenimentului, am diversificat manifestările și mediile artistice, iar expozițiile au avut loc în spații oficiale precum Palatul Culturii și alternative, Baia Turcească Iași, spațiu pe care încă de atunci l-am identificat ca posibilă locație pentru un Centru de Artă Contemporană. În prezent, Primăria Iași are un proiect cu fonduri europene pentru reabilitarea Băii Turcești și reconversia într-un centru cultural.
În anii 2000, Periferic-ul a devenit unul dintre cele mai complexe proiecte de artă contemporană din România, având o participare internațională semnificativă. În decursul câtorva ediții (2001, 2003, 2006, 2008) am expus majoritatea artiștilor români relevanți, în cadrul unor proiecte artistice complexe, realizate de curatori români și internaționali. Multe lucrări artistice au fost produse de artiști la Iași, ca rezultat al unor rezidențe artistice. Dimensiunea educațională și dialogul cu intelectualii progresiști locali a creat o platformă despre rolul culturii contemporane în emanciparea societății. Ca urmare a Periferic-ului, orașul Iași a fost pus pe harta artistică din România și, într-o oarecare măsură, pe cea internațională. Am fost bucuroși să avem ca invitați grupuri de jurnaliști, studenți sau iubitori de artă din diferite țări, care aveau curiozitatea și interesul să vadă cum poate funcționa din punct de vedere profesional un eveniment complex, într-un context fără tradiție în domeniu și fără infrastructură culturală adecvată.
Finanțarea Periferic-ului s-a făcut în special cu fonduri europene, accesate prin dosare de aplicații iar, după 2003, am reușit să atragem și bugete de pe plan național (Primăria Iași, granturi AFCN sau ICR). Proiectul a creat o scenă artistică locală și un public tânăr, interesat de artă contemporană însă care, odată cu trecerea anilor a devenit mai redus ca număr după ultima ediție din 2008. Periferic-ul s-a realizat cu multă muncă și entuziasm din partea noastră, fapt apreciat de invitați. Acest lucru explică marele capital de simpatie și imaginea pozitivă a proiectului, care s-au menținut până în prezent, la mai bine de zece ani de la închiderea sa.
De ce nu a mai continuat proiectul? În opinia mea sunt mai mulți factori. Primul a fost că echipa care l-a organizat a obosit, Asociația Vector nu s-a consolidat instituțional îndeajuns de mult pentru a putea coordona un eveniment profesionist cu pretenții. De asemenea, cu excepția colegilor filosofi, care au devenit între timp curatori și teoreticieni, ceilalți eram artiști care voiam să ne continuăm cariera artistică. Niciunul dintre noi nu a dorit să devină manager cultural. Un alt motiv a fost acela că nu am primit un sprijin suficient pe plan local pentru organizarea evenimentului, iar fondurile europene, după integrarea României în UE, în 2007, au fost mult mai dificil de accesat. De fapt Periferic-ul a fost un eveniment care, printre altele, a avut rolul de a orienta elitele tinere către valorile democratice europene. Acum, în 2020, când curentul anti-european a câștigat adepți și la noi, situația este diferită. Un alt factor care a influențat încheierea proiectului a fost criza economică din 2008-2010, accesul la resurse fiind dramatic limitat în acea perioadă.
În calitate de inițiator și director artistic al Periferic-ului consider că terminarea lui în 2008 a fost o decizie pragmatică. Proiectul a avut o semnificație pentru o perioadă istorică, iar aceasta se încheia atunci… Mă bucur să văd cum ideile și viziunea proiectului au inspirat alți artiști și manageri culturali de la noi, care continuă și în prezent munca dificilă de creare a infrastructurii artistice contemporane din România.
Răzvan Ion
Teoretician, curator și manager cultural. A fost profesor asociat la University of California, Berkeley, Lisbon University, Central University of New York, University of London, Sofia University și University of Kiev. A susținut conferințe la diferite instituții de artă precum Witte de With, Rotterdam, Kunsthalle Viena, Art in General, New York, Calouste Gulbenkian, Lisabona și Casa Encedida, Madrid. A editat numeroase volume și a curatoriat mai multe excpoziții. Predă studii curatoriale și gândire critică la Universitatea București. Din 2017 este coordonatorul Galeriei CreArt. Trăiește și lucrează la Viena.
EDIT YOUR FUTURE
Aga Ousseinov, Nándor Angstenberger, Bucharest Biennale 8, foto: Cătălin Burcea.
Moralitatea cetățeanului rezidă în conștiința că siguranța noastră colectivă este mai importantă decât orice supraviețuire. Dacă moralitatea ar fi considerată o simplă plăcere individuală, atunci supraviețuirea ar deveni într-adevăr îndoielnică. O societate de spectatori fără niciun fel de feedback moral este o societate înghețată, lipsită de orice posibilitate de progres. Revolta, vocea ridicată, cu sau fără un răspuns imediat din partea autorităților, sunt necesare în procesul construirii unei democrații, a unei societăți puternice care să se sprijine pe practica solidarității. În aceeași logică, ce ar fi lumea în care trăim fără fricțiunile academice la nivel teoretic provocate de interpretarea diferită, antagonistă chiar, a unor concepte?
Bienalele ar trebui văzute ca inițiative independente ale societății civile, distanțate conștient de calculele scenei artistice globale. Multe bienale s-au născut din conflicte continue care au produs cunoștințe conceptuale, vizuale și funcționale, care ne-au oferit puncte de vedere multiple.
Când se ia decizia organizării unei bienale în epoca post-adevărului – termenul prin care este descrisă acum criza globală – nu încape îndoială că artiștii și curatorii cred în faptul că producțiile și expozițiile de artă contemporană sunt o modalitate esențială de răspuns la problemele și preocupările socio-politice și culturale și oportunitatea cea mai provocatoare de a comunica cu societatea spectacolului.
În epoca post-adevărului, se crede că adevărul nu este doar fabricat sau manipulat, ci și că importanța lui este minoră. Scopul puterii politice și a rețelelor sale pare să fi devenit acela de a crea o imagine neautentică a lumii, fără nevoia de a fi convingătoare, ci mai degrabă cu intenția de a slăbi judecata, de a întări prejudecățile și de a genera emoție. Sursele de știri controlate de forțele politice creează informații derutante în care înșelătoria, relatările false și bârfa circulă rapid. Falsurile lansate online se pot transforma ușor în aparențe ale adevărului. În consecință, în calitate de curatori și organizatori de bienale, credem cu tărie că lucrările de artă contemporană – cu rolul lor de căutare a adevărului, de a pune întrebări și de a inova – au puterea să intre fără rezerve în acest vârtej al post-adevărului și să dea totul peste cap.
Din motive similare, în ultimele două decenii s-a remarcat că mai ales orașele mici, nu metropolele, arată dorința de a organiza bienale. Dincolo de beneficiile economice și turistice, ar trebui să ne concentrăm asupra înțelesului provocator al „expozițiilor”, adică acela de a provoca gândirea critică prin forme de artă supuse analizei publicului; acela de a aduce pe scenă o producție verbală, vizuală sau tangibilă; de a provoca o confruntare cu opinia publică și de a crea un spațiu comun de discuții în care publicul pasiv să fie provocat să participe la dezbatere. Expozițiile sunt prezentate de bună voie privirii publicului și centrelor de putere manipulatoare ale ordinii sociale și politice.
Dacă arta este răspunsul, atunci întrebarea este cum poate fi făcut capitalismul mai frumos. Și totuși, arta modernă nu înseamnă doar frumusețe. Înseamnă și funcție. Care e funcția artei într-un capitalism dezastruos? Arta contemporană se hrănește cu firimiturile unei masive redistribuiri „pe scară largă dinspre bogați spre săraci, realizată printr-o luptă în jos între clasele sociale” (David Harvey). Producția de artă tradițională ar putea servi drept model pentru noii îmbogățiți, un model creat prin privatizare, expropriere și speculație. Sigur că există exploatare și în cadrul sistemului artistic, există și aici lucrători (artiști) exploatați. Cu toate acestea, prin instituțiile sale, arta politică se poate concentra pe un nou model de ordine socială, de vreme ce a generat deja un model practicat și exploatat (Boris Groys). Așa cum observa Hannah Arendt, nu trebuie să creăm o nouă clasă, ci mai degrabă să le respingem pe toate. Ar trebui să înțelegem spațiul artistic ca pe unul politic, nu ca pe unul care reprezintă situații politice din alte domenii. Arta nu e detașată de politic; politica ei rezidă în producție, distribuție și în felul în care e percepută. Dacă acceptăm asta ca pe un adevăr, poate vom depăși modestia politicii de reprezentare și vom lansa un nou fel de politică, una care deja există, în fața noastră, așteptând să fie adoptată.
O expoziție este și o forță în sine. Această seducție a jocurilor de putere face bienalele atât de dorite. Rolul artistului și al curatorului de bienală într-o perioadă a polarizării sociale, a răsturnărilor politice, a catastrofelor ecologice și a presiunilor de tot felul este de a răspunde oferind multiple căi de a provoca noi tipuri de gândire critică, prin operele de artă selectate.
Sunt de părere că forța unei expoziții rezidă în atitudinea colectivă și în colaborarea artiștilor, curatorilor și organizatorilor, chiar și atunci când, în condiții de lucru tensionate, pot apărea dispute sau conflicte inevitabile între ei. Dacă oamenii se așteaptă să-și recupereze, să-și restabilească și să-și recalibreze judecata, sensibilitatea și cunoștințele prin operele de artă, planificarea colectivă și cooperantă, unitatea conceptuală, logică și funcțională a unei bienale garantează influența de durată a expozițiilor în subconștientul privitorilor.
Tranziția criticilor instituționali din mediul academic către structuri autonome este mai mult decât binevenită în contextul transformării începute deja în comunicarea critică. Acolo găsim resursele necesare pentru a depăși momentul de simplă contemplare a situației, posibilitatea de a construi situații și capacitatea pentru structurile publice de a-și manifesta activ propriul aport critic, care poate funcționa ca o instituție alternativă la formele clasice de reglementare. Dispunem de resursele de a ne privi viitorul; trăim într-o perioadă în care actul artistic poate legitima cel mai bine tipul de poziționare de care are nevoie o entitate holistică și hegemonică.
Când suntem de acord cu faptul că o revoluție nu este o formă de rezistență, ci mai degrabă un catalizator în procesul social, atunci nu va mai fi nevoie de victime inocente și nici nu vor mai exista daune colaterale. Pe măsură ce hegemonia asimilează toate modurile noastre de expresie, am putea identifica în structura ei posibilitatea de a translata multi-culturalismul politicilor guvernamentale în comunicarea civică, abătând falsa globalizare concentrată pe economia de piață și generarea capitalului virtual poli-centralizat spre o globalizare a comunicării critice benefică tuturor micro-societăților.
Implicațiile artei sunt într-adevăr insondabile și, până la un punct, arta poate fi pusă la adăpost în ce privește alte valori precum utilitatea, suveranitatea, estetica și mesajul ei. Totuși, dacă arta însăși intră în conflict cu aceste valori, vor apărea întrebări cu adevărat fundamentale.
De ce avem nevoie astăzi? De un stat minimal? De un stat al egalității de șanse? De un post-stat? Cum intervin rolul și metodologia artei? Ar putea fi arta un instrument al luptei, al progresului și al dezbaterii?
Notă: „Edit Your Future” a fost titlul și conceptul Bucharest Biennale 8, curatoriată de Beral Madra & Răzvan Ion. Articolul de față include fragmente din textul original conceput împreună cu Beral Madra.
Articol în limba engleză în original, publicat în MaHKUscript. Journal of Fine Art Research, în noiembrie 2019.
Alexandra Marin

O visătoare captivă în corpul unui organizator de evenimente. Afinitatea pentru artă și frumos, dar și dorința de a schimba (măcar puțin) lumea prin experiențe pozitive, i-au condus traseul din lumea corporatistă în cea a organizațiilor non-guvernamentale, iar apoi a antreprenoriatului. Crede în sinergiile dintre oameni, în faptul că lucrurile nu se petrec întâmplător și că fuziunea inițiativelor cât mai diverse poate avea un impact semnificativ. Căutând formule magice de colaborare, a organizat evenimente sociale cu sute de participanți la MNAC, Combinatul Fondului Plastic sau în locuri ascunse din oraș, îmbinând arta și entertainmentul în experiențe unice. S-a alăturat echipei Art Safari cu dorința de a înfrumuseța viața oamenilor.
PIAȚA DE ARTĂ DIN ROMÂNIA
„Tabloul Țărăncuță cu fuior pe cale de Nicolae Grigorescu a fost adjudecat, marți seara, la prețul de 220.000 de euro la licitația de primăvară organizată online. Așa suna începutul comunicatului de presă care anunța în luna martie a anului 2020, în plină pandemie, rezultatele înregistrate de liderul pe piața de licitații din România.
Interesul pentru marii maeștri ai artei românești și oportunitatea de investiție în artă rămân aproape neafectate chiar și în condiții vitrege pentru diversele ramuri ale economiei. Operele de artă cunosc o tendință de apreciere a valorii pe termen mediu și lung, operele de patrimoniu fiind considerate în general cele mai sigure. Pe de altă parte, arta tânără contemporană prezintă un risc investițional mai pronunțat. În acest context, artiștii români de renume conduc în continuare topurile de vânzări pe piața locală, Nicolae Grigorescu rămânând pictorul național și preferatul marilor colecționari, urmat de Nicolae Tonitza, precum și de nume reprezentative ale avangardei.
În ultimii ani s-au remarcat, de asemenea, câțiva artiști contemporani, arta contemporană având nevoie, de regulă, de un termen investițional mai redus, în timp ce arta de patrimoniu cunoaște o apreciere graduală. Creșterea pieței de artă contemporană este susținută de tranzacționări ale marilor nume de pe scena internațională de artă, precum Adrian Ghenie, reprezentant al Școlii de la Cluj, care a vândut în urmă cu un an trei lucrări doar în România. Cele mai importante tranzacții ale anului nu reprezintă însă mai mult de 10% din piața vânzărilor publice, spre deosebire de piețele internaționale mature, unde tranzacționarea celor mai importanți artiști ajunge la 50% din totalul tranzacțiilor. Piața românească de artă este încă extrem de tânără, ale cărei „vedete” muzeale se adjudecă la prețuri în jurul sumei medii de 100.000 euro, aproximativ de 300 de ori mai mici față de tranzacțiile semnificative de pe piața internațională.
Fiind o piață a produsului cultural, piața de artă din România se află într-un stadiu emergent, cunoscând din 1990 până în prezent o creștere continuă și un ritm de apreciere susținut, cu precădere din anii 2000. Având capacitatea de a-și spori valoarea în timp și de a avea un randament crescut, vânzarea de artă a înregistrat creșteri chiar și în perioadele cu risc financiar ridicat. Mediul artistic poate fi afectat temporar, dar circulația operei de artă se poate adapta rapid, folosind canale alternative pentru a se pune în valoare.
Ultimii zece ani au fost caracterizați de o creștere survenită pe fondul revigorării întregii economii românești. Odată cu această creștere, piața de artă a primit o infuzie de capital, ca parte a unei mai largi bugetări culturale. Dacă interesul colecționarilor români rămâne preponderent concentrat înspre numele reprezentative ale artei românești de patrimoniu, ultimii ani au propulsat în vânzările publice și segmentul de artă contemporană, cu un numărul de lucrări vândute în creștere, inclusiv datorită prezenței în selecțiile caselor de licitații.
Țărăncuță cu fuior, Nicolae Grigorescu, 1874 @ ro.wikipedia.org
În ceea ce privește mijloacele de achiziționare a lucrărilor de artă, în special artă contemporană, noii cumpărători se orientează adeseori către operatorii economici autorizați și reglementați, care oferă transparență, servicii de calitate, garanția autenticității, precum și către experți și specialiști, de preferință toate acestea împreună, ca într-un one-stop-shop. Se apelează mai puțin la dealer, prieteni sau alte oportunități. Tendința de a apela la servicii specializate conduce la profesionalizarea pieței, cumpărătorii concentrându-se pe marii jucători, preferând să apeleze la prestatori de servicii de vânzare și post-vânzare, fiind atenți la drepturile lor și la reglementări, mulți dintre ei urmărind tezaurizarea în artă și luând în calcul eventualitatea revânzării după creșterea piețelor lor de referință.
Lumea artei rămâne particulară în mod semnificativ prin nivelul scăzut de digitalizare, comparativ cu alte sectoare. Vânzările online au reprezentat un domeniu esențial pentru cei care urmăresc o dezvoltare a afacerilor în artă, în încercarea de a cultiva noi colecționari. Există diferite moduri în care preferințele și nevoile colecționarilor de artă online se disting de percepțiile tradiționale ale celor care cumpără artă offline. Acești colecționari din lumea digitală s-au obișnuit cu accesul imediat la informațiile online, sunt înclinați adesea să facă documentare pe cont propriu și să contacteze o galerie sau o casă de licitații doar după ce au căpătat încredere în artist și în lucrările de artă pe care ar dori să le cumpere. Colecționarii cu puțină experiență afirmă adesea că lumea artei offline este una intimidantă și că de aceea o preferă pe cea online. Cumpărătorii online achiziționează în număr copleșitor lucrări de artă pentru a trăi înconjurați de ea, ca sursă de inspirație în viața lor de zi cu zi.
O categorie aparte de cumpărători de artă o reprezintă corporațiile. Acestea investesc în artă pentru a modela și îmbunătății imaginea brandului, deoarece simt că arta conferă personalitate afacerii, influențând în bine imaginea acesteia. Achizițiile de artă au devenit o parte integrantă a culturii de la locul de muncă, iar asta se referă atât la angajați, cât și la clienți. În loc să cumpere artă pentru doar pentru a-și impresiona clienții, companiile investesc în opere care să îi motiveze și să îi inspire pe angajați. Unii experți consideră că lucrările de artă de la locul de muncă inspiră creativitate și stimulează intelectul angajaților.
Putem spune că azi oricine poate achiziționa obiecte de artă. Există diverse mijloacele de a avea acces la detalii despre lucrări, pot beneficia de expertiză și de toate informațiile necesare legate de tranzacționare (fie că aceasta se face prin case de licitații, galerii sau experți, fie că are loc în sală, prin telefon sau online din celălalt capăt al lumii). Pot profita de o varietate a stilurilor și a perioadelor artistice – de la numele de patrimoniu la celebritățile contemporane sau tinerii artiști supercontemporani –, precum și de o plajă largă de prețuri accesibile atât colecționarilor reputați, cât și tinerilor interesați, accesul de artă fiind mai facil decât oricând. De asemenea, libertatea de exprimare și de circulație a artiștilor după 1990, prezența la expozițiile internaționale și bienale au propulsat nume importante de artiști români contemporani, reprezentanți ai școlilor de la București sau Cluj. Aceștia se adecvează bine așteptărilor artistice ale publicului actual, atât prin mesaj, cât prin tehnicile și temele abordate, creând astfel un segment nou de cumpărători și aducând o schimbare în dinamica pieței.
EVENIMENTE
PAVILIONUL DE ARTĂ BUCUREȘTI – ART SAFARI
Muzeul temporar Art Safari este un eveniment cultural dedicat artei din România, unic ca structură și amploare, ajuns la cea de-a șaptea ediție. Evenimentul anual aduce laolaltă artă românească de patrimoniu, artă contemporană, expoziții internaționale, precum și programul educațional Art Safari Kids și experiența de vizitare a expozițiilor pe timp de noapte – Night Tours.
În fiecare an, muzeul prinde viață în clădiri istorice minunate din București, inaccesibile publicului în restul timpului, care are astfel ocazia de a trece pragul unor adevărate bijuterii de arhitectură și de a se proiecta cu totul într-un univers al frumosului. Vizitatorii pot admira lucrări de tezaur ale maeștrilor artei românești, opere prețioase reunite din toate colțurile țării în cadrul Pavilionului Muzeal, oferind o experiență unică de incursiune în opera marilor maeștri ai artei românești. Anul 2019 a stat sub semnul geniului copilăriei lui Nicole Tonitza, în expoziția care a cuprins peste 300 de lucrări împrumutate de la cele mai importante muzee și colecții private din România și din Europa.
Ediția 2020 găzduiește cea mai mare retrospectivă Gheorghe Petrașcu, artistul peisajelor venețiene și al interioarelor burgheze, din ultimii 50 de ani. Reprezentanții mișcării artistice contemporane se reunesc sub Pavilionul Central, în cadrul expoziției Școala de la București – Tradiție, amor, trădare ce survolează scena artistică bucureşteană din ultimii 30 de ani, incluzând artiști români contemporani a căror operă a căpătat deja dimensiuni internaţionale și care ne reprezintă astăzi în locuri precum Tate Modern din Londra sau la Centre Pompidou în Paris. Universul unic al pictorului Sabin Bălașa, exponent al „romantismului cosmic” și unul dintre cei mai cunoscuți și iubiți artiști români, se dezvăluie la Art Safari prin miturile și simbolurile prezente în lucrările sale, în cadrul expoziției Sabin Bălașa. Albastru.
Pavilionul Internațional și expoziția The Art of Behaving Badly, semnată Guerrilla Girls, aduc pentru prima dată în România arta rebelă a grupului anonim feminist din New York care a scos la lumină sexismul ce caracterizează lumea artei. Una dintre lucrările iconice, primul poster color lansat de artiste Do Women Have to be Naked to Get into the Met. Museum?, care a făcut înconjurul lumii, va fi expusă în cadrul Art Safari 2020.
Organizator: Art Society Cultural Centre Foundation
MEDIA ART FESTIVAL ARAD
Media Art Festival Arad este un proiect kinema ikon și, prin urmare, punctul central este experimentul vizual, sonor, performativ în varianta sa ludică, tehnologică, hibridă, digitală, analogă, voit redundantă. MAFA caută modalități de joacă, folosind spațiile disponibile pe post de pretext. Preocupările din domeniul artei și tehnologiei reunesc un grup eterogen de artiști/e multimedia. Festivalul promovează artiștii tineri, caută să motiveze producătorii locali și să faciliteze crearea unor rețele de colaborare internaționale în domeniul cultural. Curatori: Călin Man și Ileana Selejan.
2014 / M.A.F.A.1: R.A.M / Random Access Memory
spații: Muzeul de Artă Arad | media: fotografie, instalații video, audio, net.art | motto: „Any byte of memory can be accessed without touching the preceding bytes”
Premiza expoziției este omniprezența fotografiei în peisajul vizual contemporan. Componente: fotografie, proiecții și instalații video, instalații interactive, net.art + colecția permanentă a Muzeului de Artă Arad. Propunerile artiștilor reprezintă intervenții directe în spațiul muzeului, conceptualizate independent, dar prezentate în dialog cu actuala colecție permanentă.
2015 / M.A.F.A.2: R.E.M.X / Rapid Eye Movement
spații: Atrium Mall Arad, Muzeul de Artă Arad, MNAC București | media: instalații media, video, sound works | motto: „No matter how fast you are, there’s always someone faster”
La a doua ediție am mutat arta unde îi este omului mai drag: la mall. În sala magazinului nr. 112 de la etajul 1, Atrium Mall Arad, au fost expuse instalații video, multimedia, fotografie, obiect, proiecții video și instalații sonore.
2016 / M.A.F.A.3: DADADA
spații: Muzeul de Artă Arad, kf Arad | media: instalații media interactive, video, performance | motto: „Dacă o imagine face cât o mie de cuvinte, atunci o imagine cu text explicativ face cât o mie de cuvinte minus cuvintele textului explicativ”
După un stop-over la MNAC, festivalul a revenit la Muzeul de Artă Arad. Titlul DADADA face trimitere la aniversarea a 100 de ani de la începuturile mișcării Dada. Deși intenționat, reperul rămâne accidental. Expoziția principală a propus o abordare ludică a relației cuvânt-imagine, dar și a muzeului ca arhivă.
2017 / M.A.F.A.4: CINEMA
spații: Cinema Arta Arad, Muzeul de Artă Arad | media: instalații media, video proiecții, AV performance, concerte | motto: „If you’re not having fun, you’re doing something wrong” – Groucho Marx
Nucleul festivalului constă într-un grup de instalații site-specific care transformă sala de cinema în sală de expoziții. Instalațiile și proiecțiile colonizează cinematograful în timpul zilei și îl bântuie noaptea. În același timp, sala de expoziții kinema ikon de la Muzeul de Artă Arad se transformă în sală de proiecție pentru o serie de filme experimentale.
2018 / M.A.F.A.5: De Rerum Natura
spații: CMA, Științele Naturii, Muzeul de Artă Arad | media: instalații media, video, AV performance, concerte | motto: „Cedit enim, rerum novitate extrusa, vetustas semper” – Lucretius.
Expoziția principală propune interjecții și intersecții cu/printre galeriile și exponatele secției de Știintele Naturii de la Complexul Muzeal Arad. Intervențiile în spații atipice sau „non-convenționale” au devenit caracteristice festivalului. Aceste gesturi nu trebuie să fie percepute în opoziție cu estetica cubului alb.
2019 / M.A.F.A.6: dig:it
spații: Muzeul de Artă Arad, kinema ikon | media: instalații media, video, AV performance, concerte | motto: <img src=”../dig:it.gif”> Have A Nice Click
La ediția din 2019, spațiul virtual a fost ales ca spațiu de expunere a lucrărilor de artă, cu amendamentul că a existat și un reper fizic – Muzeul de Artă Arad. Interactivitatea lucrărilor expuse a avut un dublu sens: 1. vizitatorii au interacționat cu lucrările și 2. lucrările însele au interacționat între ele.
2020 / M.A.F.A.7: SyZyGy
spații: Faber Timișoara, Cinema Arta Arad, kinema ikon, Rezidența Scena 9 București | media: instalații media, video steaming | motto: WTF
Când planetele se aliniază într-un univers paralel, pe cerul înstelat din ecranul oricărui device se activează automat o alarmă. Options: Reset – Cancel – Escape – Emergency SOS (?)
Organizatori: Primăria Municipiului Arad, Centrul Municipal de Cultură Arad
NOAPTEA ALBĂ A GALERIILOR
© Asociația Ephemair / NAG
Noaptea Albă a Galeriilor (NAG) este un eveniment inițiat în 2007 de Asociația Ephemair, ale cărui obiective principale sunt promovarea culturii contemporane și susținerea comunității artistice independente din România.
Până în prezent au fost organizate 13 ediții NAG în București și 4 ediții la nivel național în alte 13 orașe: Arad, Baia Mare, Brașov, Cluj Napoca, Craiova, Iași, Miercurea Ciuc, Petrila, Reșița, Sibiu, Sfântu Gheorghe, Târgu Mureș și Timișoara. Extinderea națională a dus la dezvoltarea unei rețele de parteneriate între organizații din cele 14 orașe și participarea a aproape 100 de spații (galerii de artă contemporană, spații alternative, studiouri de artist, hub-uri culturale, institute culturale etc.) în programul anual NAG.
NAG produce anual proiecte speciale sub forma unor expoziții, proiecte editoriale sau intervenții în spațiul public care promovează tinerii artiști. Prin programul Search & Research.Ro NAG a adus în România curatori și specialiști străini care au interacționat direct cu scena artistică locală.
În prezent NAG este cel mai extins eveniment dedicat culturii contemporane din România.
Organizator: Asociația Ephemair
NOAPTEA MUZEELOR

Noaptea Muzeelor a fost o inițiativă propusă în urmă cu 16 ani comunității muzeale europene de Ministerul Culturii și Comunicării din Franța, sub patronajul ulterior al Consiliului Europei, al UNESCO și al Consiliului Internațional al Muzeelor (ICOM). În Româniaevenimentul este organizat din 2009 de Rețeaua Naționala a Muzeelor din Romania (RNMR), care a devenit partenerul oficial al mărcii europene Noaptea Muzeelor în țara noastră. Evenimentul a devenit probabil cea mai populară marcă culturală din țară raportat la numărul de beneficiari și la cel de proiecte, expoziții, activități, intervenții culturale și reprezentații artistice organizate într-o singură zi. Este și motivul pentru care Noaptea Muzeelor reprezintă un adevărat fenomen social, care apropie anual de muzeele și de organizațiile culturale din toată țara circa un milion de oameni. Intenția este de a relaționa muzeele cu comunitățile creative locale sau cu alte instituții și organizații culturale și de a transforma orașele în zeci de camere urbane pline de surprize culturale, experimente și inovații.
Momentul de referință a fost în 2009 când a fost declarat exemplu de bune practici. S-a apreciat originalitatea modului de organizare a evenimentului în marile centre urbane, prin conectarea muzeelor cu alte entități și spații culturale sub forma unor circuite personalizate, modul de implicare a publicului și creativilor, faptul că testează produse noi special create pentru eveniment (cafea, ceai, mâncare – diferite ingrediente pentru experiențe de neuitat), pentru modul cum schimbă dinamica și programul orașului – restaurante, transport (autobuz și bicicletă), publicitate stradală etc. Un alt moment important a fost în 2016, când RNMR a fost invitată de ICOM Franța la Dijon, pentru a prezenta rețeta succesului în organizarea Nopții Muzeelor chiar în țara care a inventat-o.
Organizator: Rețeaua Națională a Muzeelor din România

One Night Gallery este prima galerie de new media art din România care îmbină arta și tehnologia într-un nou concept de expoziție ad-hoc și susține tinerii artiști și designerii români prin crearea unor experiențe artistice alternative, ce pun accentul pe inovație și tehnologie. Punte între artist și public, One Night Gallery îi provoacă pe artiști să folosească noi instrumente de storytelling digital precum realitatea virtuală, realitatea augmentată, video mapping, inteligența artificială sau instalațiile neconvenționale.
Misiunea proiectului este de a democratiza arta și de a o aduce în atenția oamenilor prin intermediul tehnologiei, în mod gratuit, prin crearea unor contexte în care aceștia pot interacționa cu arta, ca rezultat al unui dialog între artiștii contemporani și noile tehnologii.
Fiecare ediție One Night Gallery are loc într-un nou spațiu, pe care vizitatorii îl pot descoperi într-o nouă perspectivă. Prima ediție a avut loc în noiembrie 2017. De atunci s-au mai încheiat încă 14 ediții, toate în București cu excepția uneia care a avut loc la Timișoara. Peste 100 de proiecte au fost curatoriate de-a lungul celor aproape 3 ani de exisistență.
ROMANIAN DESIGN WEEK
© Romanian Design Week, 2019, foto: Roald Aron
Romanian Design Week este un festival anual care promovează designul românesc contemporan ca instrument care poate contribui la progresul social, economic și cultural. Este primul proiect dedicat în exclusivitate designului, care se adresează atât publicului amator, cât și profesioniștilor. În fiecare an, RDW trasează o hartă a evenimentelor și a spațiilor ce promovează designul.
Romanian Design Week s-a impus în cele șapte ediții de până acum ca fiind cel mai important festival multidisciplinar din România – o radiografie a stadiului actual de dezvoltare a designului și a industriilor creative locale: arhitectură, urbanism, design de interior, design grafic, ilustrație, design vestimentar, design de obiect sau a altor inițiative sau proiecte care folosesc creativitatea ca principală resursă de dezvoltare.
Organizator: The Institute
TABERE / SIMPOZIOANE
ATELIERELE BRÂNCUȘI
Soarele Gorjului, Emil Bachiyski, 2012
Simpozionul multi-art, inițiat în anul 2016 de Centrul de Cercetare, Documentare și Promovare „Constantin Brâncuși” din Târgu Jiu, continuă seria manifestărilor artistice desfășurate în orașul lui Brâncuși începând cu anul 2001, sub forma taberelor și simpozioanelor de sculptură și pictură. În plus, proiectul Atelierelor aduce ca noutate organizarea unor ateliere de film, grafică, ceramică. Se urmărește, astfel, diversificarea producţiei artistice din domeniul artelor vizuale prin abordarea mai multor forme de exprimare plastică sau vizuală, dar și media.
Plecând de la ideea că orașul lui Brâncuși, care găzduiește cea mai importantă lucrare și singura monumentală a marelui sculptor român – Ansamblul Monumental „Calea Eroilor” –, este firesc să promoveze și să găzduiască o manifestare de amploare, unde să se stimuleze creativitatea artiștilor plastici, între anii 2001-2019 au fost organizate 16 ediții ale simpozioanelor naționale și/sau internaționale de sculptură. Dintre acestea, 15 au fost destinate lucrărilor monumentale, iar una s-a finalizat cu lucrări de dimensiuni medii, găzduite în spațiul Muzeului de Artă din Târgu-Jiu. Cele peste 100 de lucrări monumentale au fost amplasate pe spațiul public, în diferite parcuri, intersecții rutiere sau în fața unor instituții publice. În acest moment, orașul poate fi considerat un adevărat muzeu în aer liber al artei moderne. De-a lungul timpului, au participat la simpozioanele de sculptură aproximativ 90 de artiști români și străini, reprezentând școli artitice diferite, spații culturale diverse, tendințe artistice de pe întregul mapamond. De asemenea, din cele nouă ediții ale simpozionului/taberei de pictură, denumită inițial „Iosif Keber”, au rezultat, de asemenea, cca. 100 de lucrări, expuse în muzee, instituții, galerii.
Organizator: Centrul de Cercetare, Documentare și Promovare „Constantin Brâncuși” din Târgu Jiu
BIENALE
BUCHAREST BIENNALE
BUCHAREST BIENNALE (BB), singura bienală din România membru deplin al IBA – International Biennial Association, este considerată cel mai reprezentativ manifest pentru arta contemporană din Europa Centrală și de Est. Organizată de o asociație non-profit, BB urmărește să încurajeze creativitatea artiștilor, accesul public la cultură, dialogul intercultural precum și cunoașterea istoriei și a patrimoniului cultural al popoarelor europene și non-europene.
BUCHAREST BIENNALE construiește un parteneriat durabil între București – mai mult decât un oraș, un simbol al modului în care politicul se reflectă în toate aspectele vieții – și restul lumii; se conectează la o problemă universală, care nu ia în considerare contextul geografic sau istoric: problema rezistenței în cotidian.
BB oferă o platformă de analiză și, potențial, de reconfigurare a imaginarului actual social, politic și economic. Bienala este o încercare de a întoarce aceste „experiențe” predeterminate cu susul în jos, de a reimagina procesul de dominație, confirmând poziția Bucureștiului ca un spațiu al acțiunii și schimbului cultural.
Prima ediție a Bucharest Biennale a avut loc în 2005. BB9, curatoriată de Henk Slager, ar fi trebuit să se desfășoare în iunie 2020, dar a fost anulată din pricina pandemiei. Ediția din 2022 va fi prima bienală din lume care va fi curatoriată cu ajutorul inteligenței artificiale – programul Jarvis –, și se va desfășura în Galeria de Realitate Virtuală Spinnwerk.
Organizator: Asociația ArtPhoto
BIENALA INTERNAȚIONALĂ DE GRAVURĂ MICĂ GRAPHIUM

Vernisaj Kohsei Toshio Yoshizumi, 2006, © Graphium
Bienala Internațională de Gravură Mică Graphium, un proiect inițiat în 2004 de graficianul Ciprian Chirileanu, este dedicată tehnicilor de gravură tradiționale (tipar înalt, adânc și plan). Prin participarea artiștilor profesioniști, gravori din toată lumea, evenimentul înscrie orașul Timișoara în circuitul internațional al gravurii contemporane. Contextul Bienalei Graphium: (1) atelierul de gravură Graphium, înființat în anul 1980 în cadrul Uniunii Artiștilor Plastici, filiala Timișoara, a rămas singurul de acest profil din țară, după desființarea celui din București, în anul 2004 (atelierul Podul); (2) organizarea unui salon de gravură studențească Graphium, în 1995 (prima și singura ediție); (3) demararea la Timișoara, a Bienalei Internaționale de Gravură Experimentală, în anul 2003.
Inițial, prima ediție a Bienalei Graphium, numită pilot, a fost gândită cu scopul de a atrage principalele orașe ale euroregiunii DMKT (Dunăre-Mureș-Criș-Tisa), respectiv Novi Sad (Serbia), Szeged (Ungaria) și Timișoara (România) în mecanismul organizatoric. Fiecare oraș organiza o dată la trei ani, prin rotație, Salonul Internațional de Gravură Mică Graphium, denumirea propusă inițial, eveniment care putea atrage surse de finanțare din cele trei țări. Dificultățile de comunicare și deplasare între cele trei orașe, dublate de lipsa de interes a firmelor locale care motivau dependența lor de sediul central din București, a restrâns aproape total această abordare nouă de management artistic, care reprezenta o acțiune inedită pentru atragerea surselor de finanțare pentru evenimente artistice internaționale organizate în România anului 2004, relativ puține la nivel local și prea puține la nivel național, cu excepția Bucureștiului.
Denumirea consacrată, „Bienala Internațională de Gravură Mică Graphium”, a fost adoptată la ediția a doua, în 2006. Se poate spune astfel că pentru o perioadă de patru ani (2003-2006), Timișoara a devenit cel mai atractiv pol al graficii și în mod special al gravurii din România. Aici au fost prezentate publicului două bienale internaționale de gravură aparent total opuse prin tehnicile promovate (una tradițională, cealaltă experimentală), dar complementare, inclusiv prin alternanța lor anuală, un fapt rarisim și probabil unic în Europa, cel puțin, la care s-a adăugat colaborarea și susținerea reciprocă a celor doi ințiatori, Ciprian Ciuclea și Ciprian Chirileanu. Între timp bienala experimentală s-a mutat la București (2007), iar cu puțin timp înaintea primei expoziții a bienalei Graphium, ediția a treia (2008), coordonatorul s-a retras din motive personale. Bienala Internațională de Gravură Mică Graphium a fost reluată în anul 2017 cu ediția a patra, iar în 2019 s-a încheiat ediția a cincea, având același organizator, Uniunea Artiștilor Plastici, filiala Timișoara, respectiv Atelierul de gravură Graphium.
Organizator: Uniunea Artiștilor Plastici Timișoara
BIENALA INTERNAŢIONALĂ DE GRAVURĂ BUCUREȘTI

Bienala Internaţională de Gravură București, eveniment inițiat de Uniunea Artiștilor Plastici din România în 2014, reafirmă interesul artiștilor din toată lumea pentru reinventarea imaginii gravate și reface traseul dintre tradiție, măiestrie și artistul secolului nostru, dar desface în același timp granițele dintre tehnicile gravurii și modalitățile de expresie contemporane.
Cea mai recentă ediție, desfășurată în 2019 sub titlul Crossing Borders, a adus la București 125 de artiști din toate generațiile și de pe toate meridianele, selectați din peste 300 de înscriși, asigurând astfel diversitatea nu doar din punct de vedere conceptual, ci și din perspectiva modalităților de folosire a tehnicilor tradiționale ale gravurii în arta contemporană.
Organizator: Uniunea Artiștilor Plastici
PERIFERIC
Performance Dan Perjovschi, Periferic 2, 1998
Proiectul Periferic a fost inițiat în 1997 de artistul Matei Bejenaru. La început, Periferic a fost un festival de performance care a crescut în primele sale patru ediții (1997, 1998, 1999 și 2000) pentru a atinge nivelul unui eveniment de artă contemporană cu recunoaștere regională. În 2001 a fost fondată Asociatia Vector, care și-a asumat rolul de organizator al bienalei de artă contemporană Periferic. Periferic 5 a devenit astfel prima bienală de artă contemporană organizată în România, apreciată pentru eforturile sale și pentru reușita de a se integra într-o serie de rețele instituționale și artistice internaționale, dar și criticată pentru apropriere necritică a formatului vestic de bienală.
De aceea, Periferic 6 și 7 au luat forma a ceva diferit decât s-ar fi așteptat cineva de la o bienală. Presiunea timpului asupra intuițiilor curatoriale și a reprezentărilor artistice, apărută odată cu aproprierea formatului bienalei, a fost depășită în favoarea clarității discursive, astfel că primul simptom că Periferic devine altceva decât o bienală clasică (un proiect cu finalizare o dată la doi ani, dar care ignoră restricțiile impuse de timp?) a fost faptul că distanța temporală dintre P6 și P7 a fost de trei ani. De asemenea, dacă intențiile inițiale ale Periferic erau de a reuni diferite atitudini artistice legate de tema, deja mult discutată și imposibil de epuizat, a RELAŢIEI DINTRE CENTRU ŞI PERIFERIE, și de a crea o serie de discuții teoretice despre condițiile producției de artă în contexte marginale, discursul a devenit din ce în ce mai autonom și mai inovativ prin deplasarea lui spre o analiză mai rafinată a contextului, luând în considerare creșterea economică rapidă și prefacerile socio-culturale dramatice din societatea românească.
Periferic 8 (și ultima) a încercat să abordeze din nou condițiile și posibilitățile producerii de evenimente de artă în România, realizând în același timp exercițiul unei auto-repoziționări, odată cu introducerea unei teme critice: cum putem implica și educa diferite straturi ale publicului pentru a facilita un acces deschis și înțelegerea evenimentelor de artă contemporană. P8 a dorit să construiască publicuri locale și astfel a construit o abordare paradigmatică pentru alte inițiative similare din regiune. Proiectul a căutat să întărească conștiința culturală locală cu scopul de a forma o comunitate civilă dinamică, responsabilă pentru propriul său context, sugerând că arta contemporană este un domeniu transdisciplinar acolo unde problemele sociale și politice, care afectează întreaga societate, pot fi discutate.
Organizator: Matei Bejenaru (1997–2001), Asociația Vector (din 2001)
BIENALA DE ARTĂ PLASTICĂ LASCĂR VOREL

© Fundația Vorel
Derulată fără intrerupere timp de 23 de ani, Bienala de Artă Plastică „Lascăr Vorel” a fost concepută ca un Festival Concurs Bienal Național de Artă Plastică. Prima ediție a avut loc în 1997, dar aceasta a fost de fapt a patra, după o întrerupere de peste 15 ani, a unei expoziții naționale de artă plastică ce se organiza la Piatra Neamț și purta numele lui Lascăr Vorel. Ajunsă în 2019 la ediția a XVI-a, Bienala Lascăr Vorel este una din cele mai prestigioase manifestări naționale de artă, care a reușit să aducă la Piatra Neamț artiști plastici consacrați din întreaga țară. Lucrările de artă premiate au îmbogățit colecția de artă contemporană a Complexului Muzeal Neamț.
Organizatorul bienalei, Fundația Vorel, înființată în 1996, derulează constant proiecte care valorifică și continuă tradițiile din domeniul artei și culturii: expoziții retrospective, expoziții documentare, editare de albume de autor. În perioada 1998–2008, Fundația Vorel a organizat Tabăra Națională de Arte Plastice „Nicolae Tonitza” de la Durău, care s-a dovedit a fi un experiment reușit, motiv pentru care Fundația Vorel dorește reluarea lui ca o consecință firească a viabilitatii proiectului Bienalei de Arta Plastică „Lascar Vorel”.
Organizator: Fundația Vorel
ZOOM IN

În plină pregătire a proiectului, ne-am trezit în martie 2020 că întreaga lume s-a închis. Pandemia a devenit pentru toți o problemă cu mult mai mare. Ne-a pus în imposibilitatea de a socializa, de a ieși din case, de a căuta în arhive, de a vedea la fața locului ce e de văzut. Ne-am întrebat dacă nu cumva e cazul să renunțăm. Să punem punct fără să fi ajuns la concluzii.
Mai mult, proiectele despre care urma să scriem, pe care urma să le prezentăm – în acest volum și în alte evenimente care, vrând-nevrând, au ajuns să ia o altă formă decât cea pe care ne-am imaginat-o inițial – erau în aceeași situație. Brusc, informația cuprinsă în volum nu mai reprezenta chiar realitatea momentului. Realitatea era un amestec de panică, uluire, adaptare din mers, supraviețuire, schimbare de priorități. Și pentru artiști, și pentru galeriști, și pentru muzee, și pentru organizatorii de evenimente.
Cred că există o relație guvernată de panică de ambele părți. În primul rând, artistul s-a văzut în starea de alertă nevoit să improvizeze și să se adapteze, iar revenirea la atelier se face în condiții nu foarte clare. Asta presupune că nimeni nu știe exact dacă mai are unde expune în perioada următoare, dacă publicul va veni și va gusta cu aceeași dorință produsele artistice. Cumpărătorii nu mai privesc arta ca pe ceva ce trebuie să aibă azi, prioritizând alte domenii pentru investițiile lor, ne spunea Andi Daisler în vară.
Apoi panica a fost înlocuită de rațiune. La urma urmei, pandemia nu ne-a luat canalele de comunicare, ba chiar ne-a ajutat să descoperim unele noi. Și ne-a dat un răgaz să ne gândim. I-am întrebat pe cei care ne-au oferit materiale pentru volum despre propriile lor probleme, rețete, soluții și alternative. O parte dintre ele se regăsesc în paginile următoare. Și ne arată puțin din imaginea viitorului lumii artei vizuale. Așadar, proiectul nostru despre ultimii 30 de ani, care oricum prefigura perioada următoare, aruncă și o lumină neașteptată asupra viitorului, așa cum se vede el azi.
Zoom in on what’s really going on.
Suprainfinit Gallery
… situația actuală ne-a împins să reflectăm asupra ei și să o deconstruim prin filtrul curatorial/artistic. Așadar, două dintre expozițiile din sezonul de toamnă abordează contextul actual și efectele acestuia, una dintre ele implicând doar artiști din București, pentru a susține pe cât posibil scena artistică independentă.
Rezidența BDR Scena9
Spiritul antreprenorial al operatorilor culturali și sustenabilitatea proiectelor culturale vor contribui la supraviețuirea în următorii ani a tuturor proiectelor și spațiilor culturale.
Centrul de interes
[…] am oferit și continuăm să oferim conținut foto-video cu activitatea artiștilor care au lucrat în tot acest timp în atelierele lor.
One Night Gallery
One Night Gallery transformă centrul orașului într-o expoziție stradală de new media art.
E T A J artist-run space
Publicul online a fost singurul căruia ne puteam adresa. Însă digitalul, prin imaterialitatea și impersonalitatea sa, nu a părut o soluție viabilă pentru acțiunile E T A J pe perioada restricțiilor. Așa cum lucrarea artistului nu poate exista fără însemnul material, așa nici actul de a aduce creația artiștilor în fața publicului nu poate exista cu adevărat fără ca ceva memorabil să se întâmple, fără fenomenul din cotidian, fără actul material care să marcheze ritualic întâmplările generate de expunerea publică a lucrării artistice.
LOG OUT 2.0 – proiecții video, a avut două prezențe, una în stradă și una în online. S-ar fi putut opta pentru publicarea creațiilor video în mediul online. S-a vrut însă intervenția efectivă în spațiul real aflat la granița dintre stradă și white cube, mai precis pe cadrul ferestrei galeriei, acolo unde, în timpul stării de urgență, au fost proiectate clipurile video a peste 50 de artiști. Cu această ocazie a ieșit la iveală preocuparea artiștilor pentru arta video.
Asociația Culturală Contrasens
Am început digitalizarea resurselor educaționale, astfel încât acestea să poată fi accesate de oricine, gratuit, de pe site-ul nostru de resurse în educație www.tmcult.ro
AnnArt Gallery
Artiștii noștri de portofoliu au lucrat intens în perioada recentelor restricții, deci avem la dispoziție un nou fond important de lucrări. Am organizat deja prima expoziție, Ilfoveanu, cu un mesaj filmat din partea artistului, care a compensat din plin lipsa tradiționalului vernisaj. Spațiul fizic al galeriei, cu acces la terasă, oferă siguranță și confort pentru vizionarea „pe viu” a lucrărilor – care nouă ni se pare esențială pentru cunoașterea și înțelegerea artei. […] Continuăm ☺.
Galeria Anca Poterașu
Am lansat un nou viewing room, cu expoziția A Room of One’s Own, prezentată anterior la New York. […] Alături de alte 200 de galerii, ne-am alăturat inițiativei NADA (New Art Dealers Alliance) de a experimenta un nou format de târg pentru a sprijini galeriile și artiștii. Astfel, am participat la proiectul This is Fair unde am prezentat, în camere virtuale, lucrările artiștilor Sebastian Hosu, Stoyan Dechev și Aurora Király.
Fundația Art Encounters
În luna iunie am demarat un program nou de mentorat online, dedicat studenților la arte și tinerilor artiști. Cei șase mentori din cadrul programului au fost selectați în urma unui apel deschis de rezidențe artistice, prin proiectul CAMPart, Fundația reafirmându-și angajamentul față de scena artistică românească, aflată acum într-un moment dificil.
[…] rămânem conștienți de limitările mediului digital și de necesitatea unui spirit permanent alert, critic și flexibil, gata să găsească resursele interne pentru a ne menține relevanți și atenți la cei din jurul nostru.
Art Safari
Vremurile dificile pe care le-a parcurs lumea la începutul acestui an au avut efecte neașteptate pentru lumea artei. Dar, dincolo de tulburare, pandemia a adus și inspirație pentru artiști, arta devenind un limbaj universal pentru comunicare și susținere în această perioadă. Pavilionul Copiilor – „Art is Your Superpower” va reuni într-o expoziție specială, toate lucrările realizate de copii în perioada de izolare.
Dyptich Art Space
Pe toată durata stării de alertă, activitatea spațiului a fost exclusiv online, constând în lucrări video din expozițiile de anul acesta și de anul trecut, postate săptămânal pe Facebook. Lucrurile, modul în care vom face vernisajele, se vor schimba […] Evenimentele vor fi mai controlate și poate vor avea o durata mai lungă.
Muzeul de Artă Craiova
Odată cu restricțiile, Muzeul de Artă Craiova a încercat să fie cât mai prezent în mediul virtual, pentru a-și ține aproape publicul: a fost refăcut site-ul muzeului și a fost realizat un tur virtual cu toate informațiile necesare.
Muzeul de Artă Cluj
Încă din prima săptămână de instaurare a stării de urgență am trecut la un mecanism de comunicare în spațiul virtual […] A fost creat un cont de Instagram și un canal de YouTube […] Este în curs de implementare o strategie de promovare a patrimoniului și a creației artistice, care să extindă paleta de oferte deja existentă.
Galeria Romană
În această perioadă […] este aproape imposibil să reușim să ne adaptăm. Însăși existența unei galerii de artă depinde, în mare măsură, de prezența publicului și de interacțiunea pe care o putem avea cu acesta. Nu credem că ar fi pozitivă și viabilă o altă modalitate de adaptare la situația actuală.
Asociația Daisler, Cluj-Napoca
Noi suntem un ONG care încearcă să promoveze revitalizarea spațiului public print intermediul unor concepte culturale și creative unice. Pe perioada de urgență […] am devenit voluntari, ne-am concentrat pe lucrurile cu impact pe care puteam să le facem pentru alții. Așa că ne-am transformat din manageri culturali în livratori de ajutoare pentru cei cu nevoi speciale.
Jecza Gallery
… am încercat să păstrăm o relație puternică și dinamică atât cu publicul, cât și cu colecționarii, oferindu-le oportunitatea de a ne vedea toate manifestările online, prin intermediul unor viewing rooms special concepute, interviuri cu artiști, declarații ale artiștilor și descrieri detaliate ale lucrărilor. Îndemnăm publicul nostru să se implice în discuțiile live cu artiștii și curatorii noștri, vrem să creștem numărul celor din comunitatea noastră și să inițiem noi moduri de realizare a schimburilor culturale.
LaBorna
Prin natura galeriei urmărim derularea firească a demersului artiștilor, iar perioada pe care o traversăm nu face excepție. Putem să cartografiem parcursul sau realizarea lucrărilor și în această perioadă de restricții.
Lia Perjovschi
Cum mă adaptez schimbărilor?… Cu calm, flexibilitate și creativ… eu voi continua ceea ce facem, dacă eu sau contextul mă voi/mă va împinge la o nouă schimbare o voi face, am o concluzie/statement să fac ce pot din ce am unde sunt fără să uit de ceea ce vreau…
Indiferent ce facem, cred că e important să înțelegem existența noastră fragilă de oameni în univers, pe planetă, în societate, să înțelegem lumea în care trăim…cred că e important să nu uităm că totul este relativ, nimic nu-i ceea ce pare, să știm ce vrem, ce ne place, ce nu ne place și de ce, să fim adevărați, onești, să ne bucurăm de viață… da, sunt probleme, dar pe cele pe care le vedem poate că trebuie să le rezolvăm, fiecare cu bune și rele, în context cu bune și rele, să visăm dar să nu uităm de dimensiunea umană (nimic nu-i puțin) totul depinde de plan, muncă, scenariu, timp, încredere, entuziasm, lumină…
Dr. Joana Grevers, 418Gallery
Nu putem decât să mergem înainte și să ne continuăm activitatea, având în vedere responsabilitatea pe care ne-am asumat-o pentru artiștii noștri și viitorul artei lor.
Observații
[←1]
Ex Oriente Lux (1993), 01010101 (1994), Media Culpa (1995), Civitas Solis (1997), organizate de Centrul Soros pentru Artă Contemporană.
[←2]
Eu, En, Ich (1993), In Full Dress (2000), Arheologie feminină (2000) etc.
[←3]
Art Unlimited srl (1994), Inter(n) (1995), Complexul muzeal (1996) etc.
[←4]
Filocalia (1991), Byzance après Byzance (1993), expoziţiile Fundaţiei Anastasia de la Galeria Catacomba din Bucureşti, expoziţiile Noul Ierusalim ale fundaţiei Sfânta Virginia (organizate anual din 1992 pînă la începutul anilor 2000), Versiuni ale transfigurării (1998) etc.
[←5]
Creaţie şi sincronism european. Mişcare artistică a anilor ‘60-‘70 din Timişoara (1991), Bucureşti, anii ‘20-‘40: între avangardă şi modernism (1993), Grupul Prolog 1986-1996 (1996), EXPERIMENT. Interferenţe şi prospecţiuni în arta românească după 1960 (1996).
[←6]
Muzeul Naţional de Artă al României, curator Ruxandra Balaci.
[←7]
Minister numit şi al cultelor pînă în 2009, devenit apoi, printr-o schimbare de nume semnificativă, şi al patrimoniului cultural.
[←8]
Fundaţiile Balkon, Sindan şi Tranzit la Cluj, Intermedia la Arad, Periferic la Iaşi, Arteast la Târgu-Mureş, Meta, FAV, Artexpo şi Anastasia la Bucureşti etc. pentru anii 90; la care se adaugă în anii 2000 fundaţiile Raţiu Romania, Voiculescu, Patriciu etc.
[←9]
Vezi publicaţiile Arta, Artelier, Balkon (devenită IDEA), Intermedia, Art Photo, Version, Omagiu etc.
[←10]
Eforie, GAD, SPACE, Galeria Noua, Galeria Galeria, Catacomba, Meta la Bucureşti sau Tranzit şi Sindan la Cluj, Bastion la Timişoara etc.
[←11]
Plan B şi Fabrica de pensule la Cluj; Vector la Iaşi; H’Art, Anaid Art, Galeria posibilă, CIV (Centrul de introspecţie vizuală), Andreiana Mihail, Ivan, 030202, Atelier 35, Paradis Garaj, Pavilion Unicredit, UNA Galeria, Veroniki, etc. la Bucureşti.
[←12]
Sexul lui Mozart (1991), Stiff Life (2004, cu Dumitru Gorzo şi Suzana Dan); F.A.Q. about Steve the Great ( 2004); European Influenza (2005, în care Daniel Knorr lăsa gol pavilionul românesc de la Bienala de la Veneţia); Freedom for Lazy People (2008, o primă expoziţie de street art /artă urbană care a provocat scandal la Institutul Cultural Român din New York); The Last Temptation (2008, la Bochum, în care o pîânză de Alexandru Rădvan, „Omagiu lui Iuda XXXI”, prezenta un bărbat spânzurat şi în erecţie ); Euromaniac (2008, în care Benedek Levente reprezenta harta României sub forma unui sex feminin), etc.
[←13]
Vezi festivalurile AnnArt la Sfântu-Gheorghe, Zona Europa de Est la Timişoara, Periferic la Iaşi, Tranzit la Cluj, Art-East la Târgu-Mureş, Meta la Bucureşti, ş.a.
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