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Abstract

Aceasta lucrare doreste sa arate importanta crescanda a costumului ca obiect de artd in
miscare, pentru care corpul performerului este motor. Teza analizeaza teoriile miscarii
propuse de artistii care au activat in zona dansului si a vizualului, pe care le raporteaza
apoi la domeniul costumului. Este cercetatd conexiunea indisolubila dintre corp, costum si
miscare, acestea raportandu-se ca un tot la spatiul in care se desfasoara performance-ul.
Scopul studiului este sa exploreze printr-o cercetare criticd legaturile vesmantului dintr-un
performance cu celelalte arte: pictura, sculptura, moda, dansul etc. Teza urmdreste
parcursul costumului de la cel clasic la cel conceptual, subliniind importanta avangardei
secolului XX, trecand prin toate curentele si perioadele artistice — cubism, futurism,
expresionism etc., pana in postmodernism, analizand In special noutatile fiecarui moment,
cu accentul pus pe directiile actuale foarte variate. Studiul se axeaza pe costumul
experimental care depaseste granitele traditionalului, dincolo de rolul clasic stabilit,
aducand in plus o varietate de forme, structuri si texturi inovative. Datele au fost prelevate
analizand atat texte, imagini si Tnregistrdri video, prin observarea scenei actuale a artei
performative, cat si prin intermediul interviurilor cu diverse personalitdti: artisti, coregrafi,
dansatori, fotografi etc. Concluziile obtinute In urma acestei lucrari pozitioneaza costumul
in stransa legdtura cu celelalte arte, remarcand in evolutia sa de la academism la
postmodernism, in care predomina conceptualismul, puternice influente atat din zona
modei, cat si din cea digitala, dar si din trendurile legate de sustenabilitate. Se evidentiaza
cresterea importantei costumului, care s-a transformat din accesoriu ntr-un element
determinant al spectacolului, Tn parte integrantd a operei totale, fiind la egalitate cu
muzica, coregrafia etc. sau ajungand chiar personaj principal intr-un performance de
costum. Cercetarea teoreticd este completatd si de proiectele personale realizate in
perioada studiilor doctorale, care se pozitioneaza, prin modul de abordare, intr-o zona
inovativa, oferind o viziune originald si o imagine complexa a costumului ca obiect de arta

viu, In continua transformare.

Cuvinte-cheie: arta purtabila, arta in miscare, artele actiunii, conceptualism, corp,
costum, dans, experiment artistic, Gesamtkunstwerkt, inovatie, interdisciplinaritate,
miscare, multidisciplinaritate, neconventional, performance, performance de costum, real
time actions, sincretism artistic, spatiu, spatiu neconventional, timp, time based actions,

wearable art.



COSTUM DE PERFORMANCE - ARTA IN MISCARE
Rezumat sinteza

Prezenta lucrare urmareste Tndeaproape parcursul costumului pe o perioada de
aproximativ 150 de ani, mai exact de la sfarsitul secolului al XIX-lea pand in prezent, in
postmodernism, si doreste sa arate ce pozitie are acesta pe plan international. Ipoteza
propusa se refera la cresterea interesului pentru vesmant, atat din punct de vedere artistic,
cat si social. Subiectul abordat s-a dezvoltat Tn urma suprapunerii a doua zone artistice pe
care le-am urmdrit cu interes de mult timp, si anume vesmantul si dansul. In contextul
acestei cercetari au fost relevate in special functiile de comunicare si cele estetice ale
costumului. Asemenea pictorului, sculptorului sau altor artisti, creatorul de costume se
foloseste de obiectul creatiei sale pentru a transmite audientei propriile viziuni. Asadar,
focalizarea se face pe costumul de performance vazut ca obiect de arta in miscare, dus la
exacerbare de dinamica miscarii performerului.

Interesul artistilor pentru vesmant a aparut la Tnceputul Renasterii, odata cu aparitia
dansului de salon (rupt din dansurile populare) din care a evoluat mai tarziu baletul.
Artistii care serveau la curtile princiare aveau indatorirea de a crea spectacole in care
vesmantul avea importanta majord. Printre mari artisti care au creat costume si decoruri
pentru asemenea evenimente se numdra Leonardo da Vinci si Arcimboldo. La inceputul
secolului XVII, Daniel Rabel realiza pentru curtea regelui Ludovic al XIII-lea costume
grotesti cu trasaturi deformate, care 1-au influentat pe unul dintre cei mai reprezentativi
artisti pentru arta spectacolului din Renastere, Inigo Jones. Arhitectul englez a creat
numeroase costume intre 1604 si 1640 pentru spectacolele mascate organizate la Curtea
regelui James I si a consoartei sale, regina Anne.

Unul dintre cele mai celebre costume din istoria spectacolului ramane Tnsa acela al
lui Apollo, creat de Henry de Gissey pentru regele Frantei Ludovic al XIV-lea. Ballet
royal de la nuit a fost prezentat pe 23 februarie 1653, cand Ludovic avea doar paisprezece
ani.

Asadar, interesul pentru manifestari artistice de mare amploare, in care se amestecau
mai multe genuri (costumul, dansul, muzica, jongleria, decorurile, arta peisagistica etc.), a
existat inca din Renastere, dar se va petrece si in perioada prezentata in continuare. Astfel,
in avangarda artistica a secolului XX pare ca a avut loc doar o reinventare a fenomenelor
de congruenta artistica, de melanj al diferitelor domenii, de manifestari complexe care au
servit ca o trambulind pentru evolutia ulterioara a evenimentelor interdisciplinare, n care
costumul este din ce In ce mai important.

Metodologia de cercetare sustine demersul personal in studiul aprofundat al
subiectului. Pentru a testa ipotezele, au fost folosite numeroase metode:

- metoda bibliografica, prin analizarea a numeroase lucrari din domeniul costumului,
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modei, dansului si artei;

- metoda observatiei, prin vizionarea de expozitii, performance-uri, spectacole,
analiza de reproduceri de imagine;

- metoda intervievarii, prin care au fost intervievate treizecisidoua de persoane ce
activeaza in domeniul costumului de performance, obtinandu-se astfel informatii directe
referitoare la subiect;

- experienta artistica personala, detaliata pe parcursul lucrarii si care se incadreaza la
performance, experiment si inovatie;

- experienta de lucru in domeniul costumului;

- experienta didactica din ultimii ani Tn cadrul departamentului Moda de la UNArte.

Lucrarea este stucturatd in noud capitole. In cele ce urmeaza vor analiza pe scurt
continutul fiecaruia.

Capitolul 1 (Corpul costumat in relatie cu miscarea, spatiul si timpul) este
impartit in trei subcapitole care abordeaza raportul dintre costum si corpul In miscare
aflate in legatura indisolubila cu spatiul si cu timpul.

Primul subcapitol, A doua piele, analizeaza relatia costumului cu trupul uman ca
mediu de comunicare dintre artist si privitor. In functie de alegerea artistului creator,
corpul performerului poate fi sau nu Tmbracat, dar cu cat mai putin invesmantat, cu atat
mai dificil de conturat este caracterul sau conceptul pe care il intruchipeaza, ca si cum
privitorul ar avea de construit un puzzle, dar i-ar fi puse la dispozitie mai putine piese.

In performance, nuditatea reprezintd un punct de vedere transant cu privire la
costum. Acest lucru nu implica, totusi, excluderea lui din context. Chiar daca nu exista ca
obiect material, costumul este perceput de subconstientul privitorului nu numai ca o
omitere, ci si ca o posibilitate. Simpla observare a lipsei sale 1i sporeste sensul si 1l
imbogiteste cu noi valente metafizice. In acelasi timp, atunci cand costumul lipseste,
apropierea corpului de spatiu este maxima.

Nuditatea apare in mai multe momente ale istoriei dansului. Artiste celebre ca
Isadora Duncan, Mata Hari sau Josephine Baker au ramas celebre pentru tinutele sumare
pe care le purtau. Prin aceste costume ele isi creau o imagine reprezentativa, dar erau si un
mod de a-si sustine si propaga ideile in legatura cu eliberarea corpului de incorsetare si
emanciparea femeii si a omului in general.

In lucrarile contemporane nuditatea are mai multe conotatii: apropiere de public (in
Lay(ers) - 2013, de Cristina Lilienfeld), eliberare a corpului (in Parades and Changes -
1965, de Anna Halprin ori in Carbon Life al lui Wayne McGregor) sau manifest impotriva
perfectiunii (In Groosland - 1989, de Maguy Marin).

Incd din Renastere s-a remarcat faptul cd prin costum se poate iesi in evidenta.
Pentru a-1 pune in valoare si mai bine, dansul a fost mutat de la nivelul salii de bal, sus, pe

scend. Perspectiva ascendenta nu numai ca i-a facut pe suverani sa para mai impunatori,
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dar a avut si un rol deosebit de important asupra costumului, Tntrucat acesta a devenit mult
mai vizibil. De atunci, rolul sdau de comunicare a unor idei si concepte a crescut
permanent, ridicand costumul de performance la acelasi nivel de importantda cu corpul,
uneori chiar depasindu-l.

Ca element principal implicat Tn actiunea performance-ului, corpul este
interconectat cu miscarea, timpul si spatiul, printr-o legatura imuabila. Importanta fiecarui
element este la fel de mare ca a celorlalte si toate sunt de nelipsit. Omiterea unuia ar
insemna anularea intregului ansamblu performativ, pentru ca — nu-i asa? — nu ne putem
inchipui un corp performand fara un spatiu in care sa se desfasoare sau un spatiu fara
dansator, iar fara timp, totul ar fi incremenit. Lucrurile sunt discutabile in ceea ce priveste
prezenta costumului Tntrucat acesta nu este nicidecum indispensabil, ci doar un mijloc de a
imbogati limbajul actului artistic.

In relatia cu corpul, costumul are intentia de a impresiona, iluziona sau de a-1 pune
pe ganduri pe privitor. Cu sigurantd, coregraful american Alwin Nikolais a reusit sa
stimuleze si sd-i puna pe ganduri pe spectatori cu punerile sale in scend. Corpurile
dansatorilor sdi dispareau in spatele mastilor si costumelor, de multe ori lasand sa se
citeasca doar forme abstracte.

O negare a corpului gasim la dansatoarea americana Loie Fuller. Efectele luminoase
si valurile de material ale costumului sdau reuseau sa-i ascunda trupul aproape total,
dematerializandu-1 sub influenta luminii. Corpul era doar o masina. Asemenea lui Fuller,
Philippe Guillotel vede In costum ,,un obiect care va fi imbrdcat de un dansator-masina”.

Cel de-al doilea capitol (Dincolo de limite) evalueaza caracterul unic,
inventivitatea si inovatia care se regasesc in creatia costumului de performance.

Incepand cu avangarda secolul XX, costumul a cunoscut o dezvoltare remarcabild in
concordanta cu evolutia artei si societatii. Avangarda a insemnat un moment de Tnflorire
pentru multe curente artistice: dadaismul, futurismul, cubismul. Acestea au facut primul
pas in relansarea costumului ca obiect spectacular. Trecand peste limitele impuse de
academism, viziunea artistilor si lipsa de reguli i-au permis costumului o dezvoltare
exploziva.

Incd de la aparitia lor, Baletele Rusesti au revolutionat scena artistici. Desi
proveneau din toate curentele momentului, pe artistii care colaborau cu Baletele Rusesti Ti
apropia modul in care priveau arta, ca pe o entitate. Uniunea diferitelor stiluri si genuri a
dus la un fenomen inovator nemaiintalnit, care s-a mai putut observa doar la Baletele
Suedeze. Fondate de Rolf de Maré in 1920, Baletele Suedeze au capdtat renume
international cu cele 24 de piese realizate in doar cinci ani In care a activat compania.
Caracterul lor unic a fost dat nu numai de dansurile experimentale si de spectacolele totale,
ci si de faptul ca artistilor li s-a dat libertatea sa isi depaseasca domeniul Tn care erau
specializati si sa intervind, dupa dorintd, in alte meserii ale scenei.

8



Ulterior avangardei, fenomene de cotitura n istoria artei, cum ar fi arta abstracta sau
cea conceptuald, au influentat tutuul, piesa-etalon a costumului de dans. Foarte putin
folosit Tn spectacolele nceputului de secol, remarcam cum tutuul a urmarit totusi linia de
evolutie a artei. Forma, materialul si mesajul continut sunt tot mai multe si mai
neobisnuite, astfel ca piesele postmoderniste ajung din ce in ce mai variate si greu de
incadrat doar ntr-un anumit curent. Alaturi de tutu, balerinii au fost si sunt adevarate
instrumente ale arta, ca pensula pentru pictor, obiecte evocatoare ale romantismului, dar si
ale durerii, obiect de cult pentru balerine, dar si de fetis pentru admiratorii lor. Oricum i-
am privi, nu ne putem Inchipui cum ar fi fost baletul si dansul fara aceasta inventie.

Estetica, realizarea sau conceptul reprezintda aspecte pe care artistii au cautat
dintotdeauna sa le duca spre perfectiune pentru a conferi costumului un aspect vizual cat
mai Tnalt calitativ. Inovatori de exceptie, artistii depasesc de multe ori limitele normalului
si duc cdtre extreme creatia lor, pentru a impresiona cat mai mult privitorul.

Capitolul 3 (Transformarea costumului) analizeaza rolul acestuia intr-un
performance, in raport cu celelalte elemente participante in evenimentul artistic si arata
schimbarea dramatica petrecuta de la sfarsitul secolului al XIX-lea pana in
postmodernism.

Principalul obiectiv al costumului romantic era acela de a fi cat mai decorativ, astfel
ca functia sa estetica prima fata de cea de comunicare. Rochiile albe ale balerinelor erau
decorate dupa gustul artistelor, fara sa se deosebeasca prea mult de la un spectacol la altul.
Odata cu avangardele secolului XX, artistii au improspatat dansul prin modul particular in
care au abordat costumul si scena. Ei au considerat scena un tablou adus la viata de
miscarea performerilor. Simbolistica, cromatica si formele costumelor au fost diversificate
in functie de personajul imbracat, fapt ce a ridicat costumul la nivelul muzicii, coregrafiei
si decorului. Acest lucru a Tnsemnat recunoasterea sa ca parte integranta din spectacol.

Evolutia sa a continuat, pentru ca In postmodernism sa capete noi valente ce l-au
plasat in centrul performance-ului. Costumul, mai mult decat sa decoreze corpul, are acum
puterea de a contura identitatea personajului si de a pune in evidenta la maximum corpul
performerului. In acelasi timp, el are rolul de a caracteriza personajele si de a-i transmite
privitorului diferite mesaje prin forma, culoare si materialitate (Impartasind acelasi limbaj
cu artele vizuale).

Costumul cu rol principal nu este un fenomen generalizat, ci exista alaturi de
costumul cu rol exclusiv decorativ si cu cel integrat Tntr-un spectacol.

Aceste costume sunt de multe ori purtatoarele unor mesaje diverse, de la cele
poetice la cele incarcate de revolta artistilor. Remarcam faptul ca, in prezent, ,,arta se
implicd in chestionarea si regandirea sistemelor existente. Credem cd artistii pot fi agenti
ai schimbdrii de fapt, cu capacitatea de a afecta societatea in bine”. Artistii, prin modul
lor inventiv de a reda o idee, dar si datoritd gandirii lor critice, sunt considerati
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,catalizatori ai schimbdrii”.

Putem spune ca rolul artistului contemporan devenit creator de costume este acela de
a aduce la viata propria viziune, prin conceperea unor imagini care sa provoace reactii
emotionale, dar sa transmita si mesajele dorite.

Capitolul 4 (Moda si costumul de performance) urmdreste colaborarea dintre
moda, costum, dans si performance, subliniind faptul ca aceste domenii se stimuleaza
reciproc printr-un schimb de idei care aduc prospetime. Olivier Saillard, directorul
Muzeului Galliera, considera aceste interferente ca fiind o ,transfuzie de la un gen la
altul”.

Element esential al unui performance, dinamica face vesmantul sa trdiasca,
conferindu-i o expresivitate aparte. Acest fapt este deosebit de atractiv pentru tot mai multi
creatori de moda care exploreaza zone ale manifestarilor artistice neconventionale.

Moda a cochetat cu performance-ul inca de la inceputul secolului XX, dar abia in
anii 90, s-a apropiat de limbajul artei si a Inceput sa ia parte la evenimente de tipul
happenings, installations, conceptual events. De altfel, relatia este reciproca si proiectele
comune sunt tot mai multe — prezentari de moda in care se danseaza, spectacole de dans,
teatru sau film cu costume create de designeri de moda, performance-uri realizate de
creatori ce au migrat spre zona artei neconventionale. Acest amestec al genurilor,
asemadnator cu cel petrecut in vremea avangardei, este un mod de abordare ingenios, care
revigoreazd domeniile. In acelasi timp, ajuti mesajul si ajung si si fie perceput mai usor
de privitor. Din pacate, dupa pdrerea lui Saillard, aceasta interrelationare se Intampla prea
rar.

Deschis la inceputul secolului XX de Jeanne Lanvin, Coco Chanel, Natalia
Goncharova si Sonia Delaunay, drumul ingemanat al modei si al dansului a Tnceput sa fie
batatorit abia la Tnceputul anilor *80. Pana atunci au fost prea putine interferente intre dans
si designerii de moda, Yves Saint Laurent fiind probabil singurul designer ce a mentinut
contactul prin colaborarea la mai multe spectacole cu Roland Petit si sotia sa, Zizi
Jeanmaire, care era prim-balerind.

Corpul in miscare este un laitmotiv pentru coregrafi si designeri, creand un teritoriu
comun, n jurul cdruia graviteaza ideile artistilor. Privindu-l din acest punct de vedere,
coregraful Damien Jalet, cu care Hussein Chalayan a lucrat Tn 2015 la Gravity Fatigue,
numea corpul ,,unealtd principald” a dansului si a modei.

Multi artisti sunt de pdrere ca cele doua domenii au o mare afinitate. ,,Merce si cu
mine Impdrtdsim o anumitd apropiere fatd de creatie: credem amdndoi in sansd, in
experiment si in risc. Universurile noastre, desi foarte diferite, sunt, pand la urmd, foarte
apropiate”, declara creatoarea Rei Kawakubo in momentul colabordrii sale cu Merce
Cunningham, una dintre rarele intalniri care au facut din vesmant motor util in cercetarea
coregrafica.
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Cu trecerea timpului, tot mai multi designeri au fost invitati sa creeze pentru dans,
iar lista creste continuu. O colaborare deosebit de importanta pe scena actuald, tratata intr-
un subcapitol, este aceea a companiei NYCB cu creatori consacrati, desi unii dintre ei
foarte tineri, pentru creatiile spectacolelor prezentate in premierd cu ocazia galelor
bianuale. Colabordri exista insa cu numeroase companii de dans internationale. Ar fi
imposibil sa 1i analizdm pe toti, dar amintim In treacat cateva dintre numele cele mai
reprezentative: Christian Lacroix, Hanae Mori, Karl Lagerfeld, Walter von Beirendonck,
Valentino Garavani, Giorgio Armani, Pierre Balmain, Missoni, Romeo Gigli, Dries Van
Noten, Vivien Westwood. Desi sunt foarte diferiti in ceea ce priveste stilul, toti au apreciat
provocarea pe care scena o oferd comparativ cu moda. In acelasi timp, diferenta stilistica
dintre acestia a dus la geneza unor creatii costumare de o varietate impresionanta, pline de
fantezie si de originalitate.

Capitolul 5 (Performance de costum in postmodernism) cerceteazd zonele Tn
care se regdseste costumul contemporan cu toate ramificatiile si directiile actuale:
costumul conceptual, sustainable art sau costumele cu mesaje sociale. In timpul
performance-ului se creeazd o interdependenta care favorizeazad transferurile reciproce:
performerul se Incarca cu simbolismul costumului, iar costumul este adus la viata de
miscarea performerului. Dependent de miscarea performerului, costumul se contopeste cu
trupul pe care 1l Tmbraca, devenind o a doua sa piele.

Costumele special concepute pentru performance au devenit o categorie aparte de
care tot mai multi artisti, proveniti din diferite zone de creatie, sunt interesati. Desi le
putem intalni sub diverse nume: costume-sculpturd (in cazul artistei Sha Sha Higby),
soundsuits (in cazul performerului Nick Cave), obiecte-mdsti (in cazul trupei
Mummenschanz) sau chiar sculptumes (in cazul designerului Ami Goodheart), ele sunt
folosite in acelasi mod si au aceeasi functie — aceea de a fi purtate si prezentate prin
intermediul miscarilor dansante, cu o anumita frecventa si un ritm.

Viziunea artistului contemporan, transpusa in vesmantul devenit el Tnsusi fiinta vie,
arunca o lumina noua asupra societdtii actuale. Sunt abordate tematici variate, care pot
atinge subiecte delicate, cum ar fi problemele interrasiale, cele legate de gen sau de
persoanele cu dizabilitdti, probleme ale mediului, privitoare la poluare sau la deteriorarea
ambientului. Privitorul a fost atras si el in acest proces devenit interactiv si, treptat, a
inceput sa aiba un rol din ce in ce mai mare. Pentru public, cel mai important este sa
descopere costume Incarcate de mesaje diverse pe care sa le descifreze. Acest lucru
demonstreaza faptul ca valoarea costumului s-a amplificat. El poate fi mai mult decat un
invelis frumos, decorativ, ajungand astazi sa fie Inzestrat cu semnificatii asemdndtoare
celor care se regasesc in lucrdrile de arta postmodernd. Costumul si-a ocupat, astfel, un loc

central binemeritat Tn arta conceptuala.
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In a doua parte a capitolului sunt prezentate proiecte personale. Suflete pereche este
o lucrare realizata in 2013 pentru un performance cu doud personaje, tehnica folosita fiind
cea a inserarii de fire de plastic Tn materialul elastic. Astfel, unele zone ale corpului au fost
deformate pentru a sugera aspectele negative ale fiecaruia, framantarile, fricile. Sunt
prezentate succinct si alte proiecte personale, lucrari originale la care am ajuns treptat, in
urma unei cercetdri pe care, asa cum am aratat, am Inceput-o inca din primii ani de studiu.

Capitolul 6 (Noi directii ale costumului de performance in secolul XXI) expune
noile directii care au apdrut odata cu generalizarea utilizdrii internetului si a tehnologiei
digitale.

In secolul XXI, cel al tehnologiei digitale, una dintre directiile creatiei de costume se
indreapta vertiginos catre zona cyberspatiului. Realitatea virtuala aduce noi perspective
pentru performance-ul traditional, intrucat ofera un tip de continut cu o varietate fara
sfarsit. Multe dintre costume nu mai sunt create strict manual. Pentru a ajunge la finalitatea
materiala, se apeleaza la folosirea programelor, la prelucrari digitale ale unor proiecte deja
imaginate sau chiar create pe calculator. Exista, de asemenea, o legdtura stransa a
vesmintelor cu realitatea virtuald. Au aparut tot mai multe costume digitale realizate prin
intermediul animatiei, care necesita tehnica de Tnalta precizie, dar care presupun, in primul
rand, o creativitate debordanta.

Specifice acestui inceput de secol sunt si spectacolele multimedia in care efectele
digitale aduc noi valente costumului, dar si cele interdisciplinare care se plaseaza la
intersectia mai multor domenii — film, moda, dans, tehnologie etc.

Capitolul 7, Wearable Art, este Tmpartit in doud subcapitole. Prima parte
analizeaza o ramura a artelor vizuale care confera vesmantului-obiect de artd o valoare de
personaj principal si 1l plaseaza, astfel, in centrul actului artistic. Costumul devine Tnsusi
scopul si motivatia acestui tip de arta. Comparandu-l cu pictura, sculptura sau cu artele
decorative, domenii artistice cu o istorie de zeci de mii de ani, putem afirma ca wearable
art abia s-a nascut, avand inca o prospetime si o fortd expresiva ce nu se regasesc la
celelalte domenii artistice.

Spectacolele de wearable art au aparut in ultimele doua decenii ale secolului trecut,
pentru ca la inceputul celui de-al doilea mileniu sa se dezvolte foarte mult. Nu este o
intamplare ca wearable art se cristalizeaza In aceasta perioadd. Revolutiile sociale si
politice, cele tehnologice si culturale au oferit o baza fertila pentru exprimarea personala

prin intermediul vesmantului, obiectul aflat cel mai aproape de corp.
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Cel mai spectaculos eveniment al genului wearable art din intreaga lume are loc in
Wellington, Noua Zeelanda, prima prezentare petrecandu-se In 1987, in orasul Nelson.
World of WearableArt Awards este o0 extravaganta vizuala care a propulsat enorm arta
purtabild Tn toate mediile culturale, cei mai entuziasmati fiind, desigur, artistii ingsisi. De
asemenea, este prezentat un eveniment similar, dar la scara mai redusd, organizat in
Mandurah, un oras din vestul Australiei, cu scopul initial de a-i sustine pe designerii locali.
De atunci, WAM a atras 1n fiecare an tot mai multi artisti care doreau sa depaseasca vizual
si conceptual granitele hainei si ale costumului. Ei au fost incurajati sa participe cu creatii
inovative in care moda extrema si arta vizuala sa fie transformate in obiecte de arta purtate
de un corp viu.

Incadrandu-se in zona de wearable art, proiectele personale sunt detaliate in cea de-
a doua parte a acestui capitol. Sunt prezentate mai multe lucrari realizate pe parcursul
ultimilor anii (Are You Thirsty?, White Death, Icy Willow, Frozen Angel), evidentiind
directiile inovative si aportul Tn domeniu. Acest lucru permite o privire de ansamblu si
asupra evolutiei personale. Se fac referiri precise la evenimentele artistice prestigioase in
care au fost implicate lucrarile, evidentiindu-se legatura cu subiectul tezei.

Capitolul 8 (Prezente romanesti pe scena de performance de costum) analizeaza
contributiile romanesti pe scena de performance. Romania a avut reprezentanti importanti
in perioada avangardei secolului XX, de la cofondatorul dadaismului Marcel Janco, cel ce
crea masti si costume pentru toti participantii la performance-urile improvizate la
Cabaretul Voltaire din Ziirich, la Lizica Codreanu, care a colaborat nu numai cu Brancusi,
ci si cu futuristii si cu Sonia Delaunay, pana la perioada actuald, in care aceasta
manifestare artistica se manifesta mult prea timid.

Chiar daca iTn Romania intalnim deja performante de tot felul, zona performing-ului
de costum este mai putin experimentata de artistii nostri, interesati In mod evident de
trupul uman, dar nu neapdrat si de costum. Astazi, tinerii creatori de modd par cei mai
pregdtiti pentru astfel de performante, pe care le exerseaza din timpul facultatii.

Ultimul capitol (Costumul de performance in societatea actual) face o analizd a
costumului in prezent In urma unor interviuri realizate cu persoane ce activeazd in
domeniu: performeri, artisti, coregrafi, designeri de costum, regizori, fotografi, educatori.
Scopul interviurilor este de a cunoaste parerea celor implicati in lucrul cu costumul de

performance si de a incerca sa preconizam o directie viitoare. Acest demers aduce un plus
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de informatie Tn problematica centrala a cercetarii, datele fiind foarte actuale si obtinute de
la persoane care au legatura directa cu subiectul lucrarii de fata.

Observam ca raspunsurile sunt destul de unitare si, prin continutul lor, ajuta Tn
atingerea obiectivelor tezei,intrucat valideaza ipotezele formulate initial, si anume faptul
ca atdt artistii, cat si publicul sunt din ce Tn ce mai atrasi de zona costumului, indiferent ca
este vorba de costum de performance sau de wearable art, ceea ce confirma o amplificare a
valorii sale, dar si o crestere a importantei sale pe scena artei contemporane.

Putem concluziona ca artistii-creatori de costume au rol de educatori prin obiectul
artei lor, dar si prin capacitdtile intelectuale pe care trebuie sa le acumuleze de-a lungul
carierei lor pentru a le transmite mai departe. De asemenea, creatorii de costume au rol de
cercetatori, inovatori si deschizatori de drumuri.

Concluziile subliniaza faptul ca aceasta categorie artistica este foarte complexa.
Odata cu trecerea in secolul XXI, costumul de performance a capatat noi valente, urmand
o curba ascendenta, cu un impact din ce In ce mai mare asupra omului, culturii si
societatii, intrucat valorii sale estetice si de divertisment i se adaugd si continutul
conceptual prin care sunt aduse la lumina probleme ale societatii contemporane.

Performance-ul de costum este o arta vie, prin care artistul 1si exprima opiniile, iar o
continuare a cercetdrii sale este absolut necesara.

Un viitor al costumului de performance este imposibil de prezis, intrucat procesul
creativ al artistului a fost intotdeauna imprevizibil. Acest aspect ar trebui sa nu se schimbe
niciodatd. Artistul trebuie sa continue sa experimenteze, sa inoveze si sa creeze lucrari

impresionante si provocatoare, care sa trezeasca emotie.
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