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Cuvinte cheie

Sculptură, material, mijloace, materie, materialitate, tare, moale, formă, elasticitate, 
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modeleu, cioplire, transpunere, tehnici, ready-made.
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	 În timpul experienţei personale am descoperit că trebuie să am capacitatea, nu 
doar de a mă adapta materialului, ci şi de a-l alege pe cel mai potrivit  ca argument al 
conceptului meu artistic. Căutând o soluţie pentru a realiza un proiect în desfăşurare, 
dar căruia nu reuşeam să-i găsesc o finalitate, trecând prin diferite medii şi mijloace, am 
descoperit „sculptura în saltea”. Cu alte cuvinte am început să cioplesc nu în piatră sau 
lemn, ci în burete.

	 De ce „Sculptura moale vs Sculptura tare”? Pornind de la acestă pereche de antonime 
(moale / tare), căreia am ales să îi subliniez latura conflictuală aşezându-le de-o parte şi 
de alta a noţiunii de versus, mi-am propun să cercetez și să demonstrez cât de important 
este materialul din care este realizată o formă pentru ca aceasta să intre în memoria 
colectivă ca fiind o sculptură. 

	 Îmi dau seama acum că trebuie să explic întâi de toate ce înţeleg sau la ce mă refer 
atunci când definesc sculptura, o dată ca fiind „moale” şi altă dată „tare”. Din punctul meu 
de vedere, „sculptura tare” poate fi orice sculptură realizată dintr-un material dur, solid şi 
rezistent: piatră, fildeş, bronz, fier, inox... dar şi un obiect obţinut dintr-un suport elastic 
sau chiar perisabil, pentru a susţine un concept original care trece „testul timpului” prin 
contribuţia adusă evoluţiei şi diversificării mediului artistic. 

	 Medii tradiţionale de expresie a formei în sculptură (sculptura tare din perspectivă 
istorică) – scurtă descriere / elemente de limbaj. În acest capitol mi-am propus să 
investighez, să îmi lămuresc nevoia, aproape viscerală, a omului de a se exprima în 
imagini – de a crea. Am ales Venerele primitive ca resort pentru argumentaţia mea, 
considerând că acest tip de imagine este unul omniprezent în bagajul nostru cultural 
şi vizual – reprezentarea figurii umane rămânând cel mai important subiect al omului. 
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Şi, pentru că studiul meu este construit pe ideea de versus, m-am gândit să contrapun 
acestor Venere o lucrare care aparţine unui reprezentant al artei brute, în ciuda faptului că 
este de notorietate legătura dintre arta primitivă şi cea modernă: „Venus din Zaraysk” vs. 
„Dansatoarea” a lui Jean Dubuffet. Am ales aceste două lucrări pentru asemănarea 
izbitoare dintre ele, având în vedere distanţa istorică uriaşă care le desparte. Întoarcerea 
în timp face destul de uşoară relaţionarea celor două perioade: pe mine nu m-a atras însă 
în mod special forma, cât materialul pe care Dubuffet l-a ales pentru a găsi şi exprima 
acest tip de formă. 

	 Am continuat această investigaţie cu o „dublă paralelă” (pe lângă antagonismul moale 
/ tare s-a adăugat modelat / cioplit), cu analiza altor două imagini care, teoretic, nu s-au 
„întâlnit” niciodată: Venus din Malta vs. Spatele (The Back), lui Matisse.

	 Spre deosebire de analiza anterioară, am ales aceste două imagini, nu neapărat 
pentru că seamănă, cât datorită materialului din care au fost făcute. Ambele au la bază 
tehnica modelajului în lut, chiar dacă lucrarea lui Matisse a fost turnată în bronz. Bronzul 
având posibilitatea de a respecta, întocmai, modeleul iniţial.

	 De la Bernini la Hirst – arta disimulării sau contemporanitatea Barocului Disimularea 
şi metamorfoza par să fie principalele pârghii ale sculptorilor secolului al XVII-lea. 
Caracterul fragmentat al Barocului intră în contradicţie cu principiile Renaşterii, unde 
spiritul Antichităţii este vizibil, mai cu seamă în sculptura renaşcentistă.

Gian Lorenzo Bernini şi Damien Hirst: „Hermafrodit dormind” vs. „Treasures from the 
Wreck of the Unbelievable”. Reuşita „fabulaţiei” lui Hirst este modul în care a îmbinat 
diversitatea materialelor cu meşteşugul şi cu mijloacele tehnice (contemporane), pentru 
a înşela ochii privitorilor – nimic nu este ce pare, totul este o iluzie.

	 Drumul deschis de sculptorii secolului al XVII-lea a fost continuat în secolul care a 
urmat, încercându-se parcă o depăşire a performanţelor anterioare şi pare să existe o 
dorinţă mai mare de a induce în eroare şi de a înşela receptorul. Abilitatea de a imita şi 
totodată de a imagina realitatea cred că este principalul resort al disimulării baroce.

	 Sculptura ca idee dincolo de mijloace 

	 Apariţia Constructivismului  şi a materialelor neconvenţionale în sculptură (plastic, 
oţel, sticlă) – Naum Gabo – deschide drumul pentru experienţele Dada 

	 Am ales să studiez Constructivismul pentru importanţa momentul în care noile 
tehnologii au permis extinderea mijloacelor de expresie. Precum şi interesul artiştilor 
pentru diversificarea materialelor folosite pentru a-şi atinge scopul – mişcarea. 

	 Într-o parcurgere rapidă, superficială a ceea ce a rămas în bagajul vizual ca fiind 
consecinţă a celor două manifeste (Manifestul tehnic al mişcării futuriste şi Manifestul 
realismului), am constatat că nu există o legătură stilistică puternică, deşi principiile erau 
relativ aceleaşi. Trebuie subliniată nevoia de a experimenta folosiriea unor materiale cât 
mai diverse pentru a-şi atinge scopul: sticlă, lemn, carton, fier, ciment, păr, piele, stofă, 
oglindă, lumină electrică. Am încercat să demonstrez că fiecare material are o structură 
chimică, fizică sau organică care îşi cere dreptul.

Experimentarea diverselor materiale sunt contemporane cu cele cubiste - papier collé 
- (vezi cartonul folosit de Gabo), devansează construcţiile şi diversele materiale ale lui 
Arhipenco şi Laurens, ca să anunţe procedeele Dada şi suprarealiste şi chiar iniţiativele 
cele mai actuale.

Sculptura moale  vs. Sculptura tare
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	 „Opţiunea este factorul principal” - momentul Duchamp (trimitere la obiecte găsite 
/ obiecte recuperate – Cap de taur Picasso), Ai Weiwei

	 Iniţial, structura acestui subcapitol era bazată pe doi stâlpi, respectiv Picasso şi 
Duchamp. Primul pentru capacitatea sa de a jongla şi de a se exprima în toate mediile 
specifice artelor plastice şi decorative, iar cel de al doilea pentru abilitatea sa de a 
reinventa arta fiind, după părerea mea, cel care a formulat noţiunea de concept în artă, a 
fost cel care a aşezat ideea înaintea meşteşugului. 

„Bicycle Weel”, M. Duchamp – 1913 vs. „Forever Bicycles”, Ai Weiwei – 2011

	   Două lucrări aflate la o distanţă de aproximativ un secol una faţă de cealaltă şi care, 
aparent, au ca puncte comune doar cuvântul „bicicletă” şi modulul „roata de bicicletă”. 
Din punct de vedere vizual, cele două sculpturi (aleg să le numesc aşa deşi ambele intră 
în categoria obiectului ready-made), sunt situate la poli opuşi: pe de-o parte, în cazul 
lui Duchamp, este o singură roată de bicicletă (roata din faţă), aşezată pe un scaun de 
bucătărie vopsit în alb, care se transformă în punct de sprijin şi invariabil în soclu. Concret, 
este raportul care se formează între două volume aflate într-o relaţie de interdependenţă 
– fiecare dintre ele schimbându-şi funcţia iniţială.

	 Antagonic roţii lui Duchamp, Ai Weiwei propune un număr de două mii patru sute de 
roţi (o mie două sute de biciclete), rezultatul fiind o compoziţie arhitectural – modulară, 
în care modulul este compus din două biciclete aşezate în oglindă. 

	 În paralel cu momentul în care Duchamp renunţa la a mai picta, suprematistul Kazimir 
Malevici trecea la pictura abstractă. Asta a însemnat recunoaşterea decesului picturii ca 
meşteşug şi recunoaşterea acesteia ca idee. Astfel o pictură abstractă redusă la un pătrat 
negru pe fond alb nu este artă decât dacă eşti dispus să o vezi ca pe o pictură, aşa cum un 
pisoar este o sculptură dacă eşti dispus să îl vezi ca pe un obiect de artă. Ready made-ul 
a fost o cale de a reinventa pictura dincolo de mijloacele tradiţionale (tubul de culoare, 
pânza, pensula...), care necesitau un anumit tip de meşteşug, pentru a o transforma într-o 
idee.

„Fountain” (1917) Marcel Duchamp vs. „Fountain of Light” (2007) Ai Weiwei. 

	 Asocierea celor două imagini nu este întâmplătoare, pentru că ele au coexistat 
la un moment dat. „Fountain” a fost contemporană proiectului de monument pentru 
„Internaţionala a III-a” – o construcţie din lemn şi metal care trebuia finalizată în sticlă şi 
oţel, o proiecţie a lui V. Tatlin. O utopie care, așa cum se poate constata la o primă citire, 
a fost și punctul de pornire a lucrării lui Ai Weiwei, care a oferit o finalitate pentru aceasta 
– o construcţie din metal şi sticlă. 

	 Picasso, fără să urmeze un singur program sau un curent pentru o perioadă foarte 
lungă de timp şi preluând mai degrabă elemente care se potriveau cu structura, nevoile 
şi preocupările sale, reuşeşte să se reinventeze periodic. O mică secţiune în diversitatea 
direcţiilor şi tehnicilor abordate este ilustrată de personajele rezultate în urma integrării 
şi adaptării de obiecte găsite. Din această folosire de materiale şi obiecte pe care le ia din 
depozite de fier vechi, sau le găseşte în timpul plimbărilor, rezultă surprinzătorul „Cap de 
taur” (1944), compus dintr-o şa şi un ghidon de bicicletă.

Dubla metamorfoză în sensul recuperării unor materiale sau obiecte:  „Straight” 
(2012), Ai Weiwei – o încercare de a recupera pe cât posibil o parte din memoria celor 
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întâmplate în Sichuan şi că acea structură perfect ordonată este, de fapt, un cimitir, un 
mausoleu a victimelor cutremurului devastator. Ai Weiwei a căutat cu încăpăţânare 
fiecare bară contorsionată pe care, ulterior, a adus-o la forma originară păstrându-i, astfel, 
utilitatea iniţială: susţinerea.

	 Pentru a susţine nevoia de recuperare a trecutului, am ales două lucrări în care piatra 
preistorică este elementul fundamental: „Still life” Ai Weiwei (1993-2000, 3600 unelete 
de piatră din Paleolitic până în timpul Dinastiei Shang, 10.000 – 1100 î.Hr.) vs. „Oldest 
and Newest Tools of Human Beings” Shimabuku (2016, pietre preistorice şi telefoane 
inteligente).

	 Transpunerea formelor tari cu ajutorul materialelor moi / redarea formelor moi cu 
ajutorul materialelor tari: Pop-Art – o joacă? 

Pop Art-ul a reluat şi a continuat drumul început de Duchamp fără a fi, însă, un ready 
made prost făcut – obiectele lui Duchamp s-au transformat în imagini ale imaginilor, 
ilustrând societatea americană a anilor ’60. 

Cronologia, succesiunea curentelor – Cubism, Futurism, Realism, Dada, rămâne martor 
pentru aportul ficărui curent în parte – Cubismul introduce colajul ca mijloc de a implica 
cea de-a treia dimensiune, Futurismul adaugă mişcarea ca element principal precum şi 
extinderea materialelor care pot fi folosite, Realismul reia elementele propuse de futurişti 
şi se sincronizează societăţii contemporane, Dada aduce jocul, întâmplarea, obiectul găsit. 

	 Artistul artei pop a fost alimentat de producţia de serie, de reclama insistentă, de 
avalanşa imaginilor, a filmului, televiziunii, benzilor desenate. A trebuit să facă faţă 
unui mediu imediat înconjurător, suprasolicitat şi saturat de obiecte, de reproduceri 
ale obiectelor şi în condiţiile acestei presiuni era inevitabilă o anume revoltă în faţa 
ameninţării uniformizării, standardizării insinuate dinspre obiect spre atitudine. Cred că 
influenţa momentului artistic şi social pop este departe de a fi un capitol încheiat al artei 
contemporane, menţinându-se printr-unul dintre elementele de bază ale programului 
său: obsesia vizualului, a realităţii obiectuale, refuzul de a separa arta de viaţa cotidiană, 
cotidianul devenind astfel în sine artă. 	

	 Claes Oldenburg vs. Robin Antar

	 O bătălie care se dă între sculptura moale şi sculptura tare – două atitudini aflate la 
poli opuşi: pe de-o parte este Oldenburg care foloseşte diferite materiale moi (pânză, 
burete din spumă poliuretanică, fibră de kapok), pentru a obţine o structură organică şi 
Robin Antar, care transpune obiecte moi în materiale dure: marmură, calcar, travertin. 
Doi artişti contemporani care aleg obiecte uzuale, populare şi reprezentative pentru 
societatea americană. 

	 Oldenburg foloseşte obiecte familiare căutând să descopere „realităţi paralele” sau 
nenumăratele identităţi pe care acestea le pot dobândi schimbându-le materialul şi 
dimensiunea, transformând obiecte obişnuite pe care le vedem sau folosim zi de zi în 
sculpturi, în monumente. 

	 Interesant este cum de-a lungul ultimilor şaizeci de ani artiştii contemporani continuă 
să îşi extragă subiecte din acest cotidian necesar aflat în imediata apropiere a fiecărui 
membru al societăţii (mâncare, supermarket, obiecte electrocasnice etc.), fără ca acesta 
să se epuizeze, din contră el pare să se autogenereze, cred că fiecare generaţie se naşte 
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cu un „inventar de necesităţi” care se aşază peste cele deja existente. Chiar dacă accesul 
către cotidian se face din perspective diferite, cred că dimensinea socială rămâne 
principalul resort al contemporanităţii – refuzul de a separa arta de viaţă, viaţa devenind 
la rândul său artă.

	 Studii de caz 

Ron Mueck – Tehnici tradiţionale transpuse în materiale contemporane

Jocul permanent între dimensiunea personajului în raport cu scara umană este un 
element definitoriu pentru creaţia lui Mueck – supradimensionând sau din contră 
micşorând cosiderabil mărimile. Îmi permit să speculez că există o legătură foarte strânsă 
între acestă realitate şi începuturile sale din lumea efectelor speciale unde totul pare 
să se petreacă într-o lume fantastică în care omul este doar spectator şi receptor de 
senzaţii. Situaţiile create sunt ambigue, cu o tentă suprarealistă, fapt care cred că provine 
din veridicitatea şi materialitatea obţinute prin folosirea materialelor sintetice care imită 
elementele organice – piele (silicon, latex), păr (bănuiesc sintetic), culoarea dată de 
circulaţia sanguină (pigment acrilic)...  

	 Anish Kapoor – Sculptura autogenerată la Royal Academy London, 2009 

	 Apel la memoria colectivă pare să fie lucrarea „Svayambh”, parte dintr-o expoziţie 
amplă desfăşurată în cadrul Royal Academy of Arts, o rememorare a unui moment 
dramatic al istoriei moderne: Holocaustul.

	 Principiul autogenerativ: blocul de ceară este mai mare decât tocurile uşilor prin care 
trece, astfel că ele vor modela calupul – rezultatul va fi produsul clădirii. Cadrul arcadelor 
devine parte activă în producerea pozitivului schimbă relaţia plin – gol: în accepţiunea 
generală golul este descris de o formă plină, în cazul lucrării “Svayambh” acesta devine 
negativul care produce forma finală.

	 Berndnaut Smilde & Gal Weinstein –  Prezenţa fenomenelor fizice în sculptură

		  Legătura pe care am facut-o între cele două soluţii alese pentru a surprinde aspectul 
temporal al naturii a fost facilitată de felul în care cei doi artiști, folosind suporturi diferite, 
au ca rezultat aceeaşi finalitatea – un „stop cadru” dat al unui moment în desfăşurare. Mai 
precis Smilde a ales să reproducă un element unic şi inimitabil – norul cumulus (o reacţie 
apărută în relaţia dintre umiditate atmosferei şi temperatură), care din cauza efemerităţii 
sale poate fi admirat o perioadă mai lungă de timp doar într-un instantaneu fotografic. 
În cazul lui Winstein, cu toate că acesta a construit o instalaţie complexă, voluminoasă şi 
probabil destul de rezistentă în timp, efectul vizual este asemănător privirii unei singure 
secunde extrase dintr-un moment de scurtă durată. Aceaşi efemeritate a naturii este 
obţinută pe rând din apă şi fum, apoi din polistiren, lână artificială şi praf de grafit.

	 Charles Ray & Jeff Koons – Materialitatea defineşte percepţia formei / obiectului

	 Charles Ray şi Jeff Koons sunt doi artişti contemporani care, de-a lungul carierei lor, 
au abordat soluţii şi direcţii diverse, căutând un mediu şi o rezolvare pentru manifestarea 
actului creaţiei – această explorare, din puctul meu de vedere, îi intersectează pe cei doi 
într-un discurs figurativ, apropiat întrucâtva de cel al artei pop transpus într-un mediu 
extrem de artificial – inoxul. 

	 Atât Ray cât şi Koons se pare că au apelat, la un moment dat în căutările lor, la 
moştenirea lui Duchamp: ready-made-ul. Ei au optat. Ray a decis că cea mai potrivită 
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soluţie pentru ridiculizarea uşurinţei individului de a accepta şi asimila standardele impuse 
de societate este preluarea acelui standard şi glorificarea lui prin supradimensionare. 
Având altă viziune, Koons a ales să păstreze forma obiectului ready-made şi să îl conserve 
închis într-un metal imun trecerii timpului.  

	 Inoxul aparent este calea artistului contemporan de a reinventa şi de a provoca 
notorietatea unui metal cu o istorie confirmată: bronzul. Dacă ar fi să îmi permit o analogie 
cu frivolitatea mondenităţii cred că acea ar fi binecunoscuta afirmaţie: stainless steel is 
the new black pentru sculptorul prezentului.

	 Simpozionul de sculptură – Langenfeld 

	 Andrea Dami (Montale, Italia) – tablă neagră de fier pictată, decupaje, sudură, 
elemente cinetice, atitudine de tip post-constructivist;

	 Carmel Doherty (Ennis, Irlanda) – lemn, cioplire, imagine de tip figurativ ilustrativ;

	 Iva Fonovic (Pula, Croaţia) – materiale reciclabile (plastic, hârtie), lipire la cald, discurs 
de tip militant – ecologist;

	 Rui Matos (Lisabona, Portugalia) – tablă, diferite profile de ţevi, sudură, decupaj, 
conceptualism, minimalism;

	 Jean Pierre Vong (Senlis, Franţa) – structură metalică, lut, faşă ghipsată, culoare, citat 
Giacometti;

	 Muncitorul român (export) – un demers personal 

	 Proiectul „Muncitorul român – export” a fost provocat de contextul social bucureştean 
unde trăiesc şi zilnic din nefericire, sunt martorul unor întămplări care vădesc indolenţă, 
nepăsare şi incompetenţă. Circumstanţe faţă de care nu am putut rămâne indiferentă, 
dimpotrivă am fost indignată simţindu-mă datoare să am o atitudine oricare ar fi fost ea. 

	 O încercare de a surprinde şi de a reda atitudini şi tipologii instalate în memoria 
colectivă şi afectivă a bucureşteanului, mizând în special pe detalii fragmentate care 
recompun un peisaj aproape invizibil tocmai din cauza frecvenţei cu care acesta se 
repetă. 	

	 În urma încercărilor şi a experimentării diferitelor tehnici tradiţionale, am reuşit să 
descopăr un mediu mai mult decât potrivit – buretele din spumă poliuretanică, material 
folosit, mai degrabă, în lumea spectacolului pentru crearea decorurilor scenografice, a 
butaforiei. Am constatat în timpul lucrului că acest material este potrivit pentru subiectul 
ales, reprezentând caracteristicile muncitorului român, şi aici mă refer la atitudinea 
plastică: moliciune, elasticitate, versabilitate, inerţie, disimulare... 

	 În loc de concluzie – Joseph Beuys 

	 Iniţial studiul asupra momentului Joseph Beuys, în structura desfăşurării tezei mele, 
era legat de capitolul Transpunerea formelor „tari” cu ajutorul materialelor „moi” / redarea 
formelor „moi” cu ajutorul materialelor „tari” care avea în centrul analizei relaţia materie 
– materialitate – subiect (obiect), precum şi iluzia obţinută prin alternarea acestora. 

	 Relaţionarea manifestărilor artistice din perioada paleolitică cu conceptul de „plastică 
socială” a lui Beuys, cred că ar fi posibil din perspectiva „căldurii” generate în urma 
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interacţiunii reale şi sincere desfăşurate în timpul actului creator, fie că pietrele 
erau şlefuite pentru a deveni arme sau obiecte de cult. Indiferent dacă obiectele 
erau rezultatul unei activităţi personale sau ale unui grup social – ele erau produsul unei 
emulaţii colective bazate pe principiul supravieţuirii individuale şi a grupului totodată. 

	 Am să presupus prin absurd că plastica socială a lui Beuys este strâns legată de 
preocupările sculptorilor secolului al XVII-lea – un scenariu oarecum neverosimil. Dar 
provocator. Din multitudinea de direcţii în care s-a desfaşurat activitatea lui Beuys, 
performance-ul „Explaining art to a dead hare” a fost cel care m-a provocat la autoreflecţie, 
întrebându-mă dacă poate fi numit sculptură sau nu. Acest ritual şamanic de neînţeles 
(probabil), pentru privitorii aflaţi în afara galeriei a rămas sub forma fotografiei întipărit 
în conştiinţa colectivă. Legătura pe care cred că o are cu barocul este factorul iluzoriu, 
amăgitor pentru receptor – foiţa aurie care îi acoperă chipul poate fi percepută ca o 
disimulare a materialităţii – îl face să pară o statuie vivantă coborâtă de pe soclu printre 
„muritorii de rând”. 

	 Perioada care a extins paleta de materiale posibile pentru mediul sculptural rămâne 
cred cea reprezentată de cele două manifeste: “Manifestul tehnic al mişcării futuriste” 
(1910) şi “Manifestul realismului” (1920). Acestea au ales să deturneze noile căi artistice 
de la nobleţea literară şi tradiţională a marmurei şi bronzului; au negat exclusivitatea unei 
materii pentru întreaga construcţie a unui grup sculptural; 

	 Disponibilităţii oricărui material de a deveni sculptură i se adaugă principiul pedagogic 
al lui Beuys conform căruia oricine poate fi sculptor la un moment dat – este suficient 
să decojeşti un cartof şi să descoperi că este un proces incredibil de frumos din punct 
de vedere plastic şi în acelaşi timp complicat. Beuys subliniază necesitatea parcurgerii 
acestei acţiuni care determină / implică calitatea de sculptor a celui care o face.

	 Ritualul şamanic străvechi vs. noile ritualuri care ţin de o componentă socială mult 
mai meschină şi individualistă – arhaica vânătoare, care asigura hrană şi acoperământ, 
se transformă într-o acţiune mai puţin nobilă: shopping-ul. Consumul care acoperea 
nevoile imediate evoluează în nevoia de conservare (probabil pentru a evita sentimentul 
de nesiguranţă), care degenerează ulterior în risipă. Poate părea un pic forţată asocierea, 
dar cred că la fel ca grăsimea, avem tendinţa să asimilăm şi conservăm mult peste nevoile 
fizice şi fiziologice fară a fi dispuşi să întoarcem căldură. 
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