REZUMAT AL TEZEI DE DOCTORAT

Artistul insusi este natura, spunea Paul Klee, o remarca pe cat
de simpla pe atat de adevarata. Totul se exprima si deriva din
observatia asupra naturii, asupra unor idei sau impresii, trairi sau
revelatii absorbite din natura.

Teza mea de doctorat este rodul unei lungi perioade de creatie,
in care natura, peisajul, si-au pus amprenta asupra stilului meu
artistic propriu. Totodata, ea reprezinta corolarul unei activitati
programatic dezvoltate, de la terminarea studiilor academice si pana
in prezent.

Problematica peisajului ca stare de spirit este un camp foarte
vast in esenta. Lucrarea de fata prezinta o sinteza a cautarilor mele
artistice si de expresie din ultimii ani.

Tema tezei de doctorat reprezinta o dezvoltare, o continuare a
lucrarii de licenta, implicit a studiilor postuniversitare, avand un
subiect care ma fascineaza si imi comunica noi modalitati de
expresie plastica. Motivatia esentiala a alegerii acestei teme de
analiza plastica decurge din convingerea mea asupra fortei de
expresie a peisajului, a mesajului simplu pe care natura il poarta si
ecoul ei repercutat in sufletul nostru, a starii de spirit pe care peisajul
o transmite, fie la nivel macro fie la un nivel micro, cat si a necesitatii
recunoasterii rolului determinant al curentului impresionist si
postimpresionist in procesele artistice majore ale secolului XX sau
cele contemporane.

Motivatia mea este pur picturala, este arta de a face din

peisaj 0 minunata stare de spirit.



Pornind de la acest fapt, am dezvoltat o modalitate de analiza
critica si istorica in acelasi timp, incercand sa sintetizez aspectele
definitorii ale analizei curentelor artistice: impresionismul,
postimpresionismul si expresionismul, atat in plan istoric, cat si
conceptual si metodologic, urmate de o prezentare a creatiei proprii.

Posibilitatea de a analiza in original multe dintre lucrarile de
arta ale artistilor la care am facut referire in primul capitol al tezei,
prin calatorile de documentare la unele muzee din Europa sau
America, mi-a intarit convingerile avute anterior. Studiul asupra artei
peisajului din creatia artistilor mentionati mi-a consolidat anumite idei
si mi-a dat posibilitatea de a reevalua anumite consideratii si
perspective analitice. De asemenea, semnificative pentru coerenta
demersului meu artistic au fost si etapele, ciclurile ultime din creatia
proprie, in care mi-am consolidat unele abordari metodologice si
insasi tehnica de lucru.

Analiza incepe in primul capitol cu prezentarea semnificatiei
picturii de peisaj din Franta la jumatatea secolului XIX, a picturii in aer
liber si implicit cu trasarea in timp a ceea ce avea sa devina
impresionismul novator, prin utilizarea contrastului complementar, cat
si “senzatia puternica a naturii” din pictura post-impresionista. Am
urmérit si delimitarile conceptuale si tipologice specifice fiecareia. in
parte, acelasi prim capitol trateaza si rolul expresionismului
inceputului de secol XX, in pictura de peisaj, fundamentand asadar
importanta si pozitia lor in istoria artei moderne gi contemporane.

Este in esenta o prezentare a curentelor mai sus mentionate
care aduc un principiu nou: la peisajul de tip impresionist,

expresionist, este o stare de spirit vazuta printr-un peisaj si nu un



peisaj vazut printr-o stare de spirit ca la romantici sau clasici.
Aproape tot ce a ramas din traditia artei occidentale din secolul trecut
este faptul ca, pentru multi artigti contemporani, arta este o activitate
de exprimare.

in cel de-al doilea capitol am inclus observatiile personale,
sinteza creatiei mele artistice, ale ultimelor teme majore care se
inlantuie si sustin acelagi motiv, matrice, sursa si izvor ale creatiei
mele si anume natura. Acest capitol dezvolta analiza punct cu punct
ale ciclurilor “Impresie Soare Rasare”, “Inéltari’, “Impresii’, “Urme pe
apd”, inchegate in expozitii personale, care reflecta cautarile mele
sistematice pentru subiectele dezvoltate din lucrarile de licenta si
masterat.

Revenind la primul capitol sus mentionat, pentru intelegerea pe
deplin a fenomenului artistic tratat este necesara o rezumare a
informatiei. Tema naturii in reprezentarile artistilor reprezintd un mod
personal de contemplare, viziune individuala, de traire unica proprie
fiecaruia. Este o stare de spirit care reflecta sufletul fiecaruia. Dincolo
de romantismul care se manifesta in arta printr-un peisaj exotic, la
jumatatea secolului XIX aparea o noua vizune in care lumina
determina dezvoltarea a noi idei si curente, in care arta de a face din
peisaj o expresie a unei stari de spirit devine obiectivul ei
principal.

Secolul XIX-lea este creuzetul in care pictura de peisaj raméane
sa se dezvolte, in care artistii revolutioneaza prin viziunile lor acest
gen redescoperind peisajul. Franta in esenta raméane locul in care
acestia se manifesta preponderent. Primul care deschide drumul noii

lumi ramane Corot, acesta incercAnd 0 noua viziune asupra



conceptului de natura. Fata de perioada lui de inceput, in care reda
natura foarte atent, el incepe sa se concentreze asupra formei
generale, a tonului motivelor. Corot obtine stralucirea luminii prin
mijloace diferite de predecesorii sai, tributari mai mult contrastului
inchis deschis pentru a obtine aceleasi straluciri. Este meritul lui
Corot de a obtine efecte asemanatoare prin culori.

Pasul urmator il fac artistii grupati la Barbizon pe la 1848, care
incercau sa priveasca altfel natura. Theodore Rousseau, Jean-
Francois Millet, Narcisse-Virgile Diaz redescopera natura alaturi de
Corot sau Charles-Francois Daubigny, care incearca sa uite de
preceptele oficiale ale vremii lor. Astfel, picturii de gen, istorice sau cu
teme biblice, ei ii opun picturi, peisaje schitate chiar in aer liber, dar
lucrate totusi in atelier. Abia impresionistii vor picta cu adevarat in aer
liber un moment mai tarziu. Jean-Fracois-Millet a introdus si
personaje in peisajele sale, in opozitie cu pictura academica in care
taranii nu erau deloc reprezentati in peisaj. Gustave Courbet a fost
cel care a botezat aceasta tendinta a observarii naturii “realism”,
acesta devenind si punctul de cotitura in evolutia artistica ulterioara.
Singurul maestru recunoscut de Courbet era natura. Operele lui
raman sincere, adevarate, pictand intr-un mod care refuza orice
compromis, asa cum ii dicteaza constiinta, pictand compozitii care au
ca subiect direct realitatea inconjuratoare. Acest stil de abordare a
picturii va fi urmat de altfel de toti noii lui urmasi care, mergand
singuri pe calea constiintelor artistice proprii, infrunta spiritele
invechite, academice. Astfel procedeaza si un nou grup autointitulat
“Confreeria prerafaelita”, care idealizeaza natura si incearca sa

picteze in maniera artistilor medievali, intr-un mod simplu si onest.



Dar incercarile lor prin aceasta revenire la un spirit medieval naiv
esueaza intr-un timp impropriu lor.

Ofensiva culorii este reprezentata si de arta lui Eugene
Delacroix si William Turner, care capata forma cu mult inainte de a fi
pe deplin exprimata de impresionisti. Asadar, o multitudine de factori
determina creuzetul in care se dezvoltd noua arta revolutionara
determinata de Eduard Manet, Claude Monet si colegii lor. Luand in
considerare programul lui Courbet, ei au incercat sa inlature tot ceea
ce era conventie in arta, in modalitatea artistilor vremii de observare
a modelului si lumea inconjuratoare prin unghiul unui singur mod de a
reprezenta lucrurile. Vechea reprezentare consta in faptul ca lumina
din atelier venea dintr-un unghi precis, creand un clarobscur si
aplicau aceasta viziune tuturor lucrarilor, indiferent ca tratau subiectul
in interior sau exterior. Noua abordare se baza pe observatia ca
lumina se schimba prin iegirea in natura, se schimba intreg registrul
de culori a paletei, iar clarobscurul dispare intr-o multitudine de lumini
si umbre, de reflexe.

Manet si colegii sai introduc aceste principii noi prin pictura de
peisaj, 0 abordare in plina natura, in care lumina devine factorul
principal al compozitiei in sine si obiectele au formele si culorile lor
bine definite si constante, de altfel, dar sub influenta luminii au tonuri
locale diferite. Ei renunta la umbrele in degradeu si adopta contraste
puternice, estompand umbrele din lumina, reducandu-le la simple
pete de culoare.

Aceasta era temelia noii descoperiri, care avea sa fie dusa de
Manet inspre impresia realitatii, iar pentru artistii oficiali fiind de
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se opresc insa doar asupra formelor fixe, ci si a celor in migcare. Prin
linii trasate rapid se creeaza o iluzie a miscarii, vadindu-se astfel
dorinta artistului de nu se lasa influentat de ceea ce “stia”, ci de ceea
ce “vedea’, observa. i astfel, pe nesimtite, toate aceste lucruri
coroborandu-se intre ele se face trecerea, catre 1860-1865, de la
realism la impresionism.

Toti artistii care fac nota comuna prin arta lor, fie ca sunt
impresionisti sau doar novatori prin arta lor, se regasesc in 1863
grupati cu totii in faimosul Salon al Refuzatilor, fiind respinsi de juriul
salonului oficial tocmai pe considerentul ca lucrarile lor nu corespund
principiilor eterne ale artei.

Lucrul in aer liber devine preponderent, artistii grupati in jurul lui
Manet, Monet, Pissarro, Degas fiind deja angajati in aceste noi
cautari. Dar acest lucru in aer liber avea sa ii duca pe noi carari,
deoarece lucrul “a la prima” cerea o repeziciune mai mare in miscari,
o minimalizare a detaliilor in detrimentul privirii $i impresiei generale a
peisajului, a starii de ansamblu. Atat tehnica cat si temele acestor
artisti indignau critica, convingerea lor ca efectele luminii si a
atmosferei in general sunt mai importante decat subiectul in sine
nefiind pe placul criticii vremii. Ei ajung sa aplice aceleasi principii ale
picturii de peisaj si figurii umane, care era lucrata mai in detaliu in
prim plan fata de cele din planurile secundare sau ultime, in care
detaliile sunt abia schitate. $i toate scaldate in aceeasi lumina,
contopindu-se cu natura, devin un intreg viu, plin de viata, impresii
ale unor peisaje urbane sau diverse compozitii.

Manet este castigat si el de aceste observatii, incepand sa
picteze in aer liber; lucrarea sa “Argenteuil” este dovada acestei noi



schimbdri fatd de operele anterioare. insa cea mai importanta opera
impresionista a lui ramane “Le Bar aux Folies Bergeres”, in care
noutatea absoluta este tratarea impresionista prin tuge largi a multimii
reflectata in oglinda din spatele domnisoarei de la bufet.

in cazul multor artisti din aceastd generatie, o influenta
semnificativa a avut-o si contactul direct cu Muzeul Louvre, care
gazduia in galeriile sale multi pictori veniti aici sa faca copii dupa
marii maestri. Aici ei puteau sa copieze dupa maestrii care
corespundeau propriilor aspiratii si viziuni. Comunicarea catre privitor
a impresiei, a viziunii artistice, acesta era lucrul pe care il urmareau
artistii impresionisti, insa la acea data inca nu era inteles de public.
Contrar opiniei publice a vremii, ei isi desavarseau ideile, viziunile,
libertatea de a curpinde si de a sintetiza pe panze diverse modele, in
care natura, peisajul si lumina ramaneau pionii cei mai importanti.

Monet isi aduce micul grup de prieteni la Chailly, un mic sat
langa Paris, unde se dedica studiului naturii. Pentru Sisley si Frederic
Bazille acesta era primul contact cu natura (Din 1863, Renoir, Sisley,
Bazille interesati de problemele plein-airismului isi muta sevaletul la
Barbizon, in padurea de la Fontainebleau, urmandu-i mai apoi in
1865 Pissarro). Acest popas barbizonian se dovedeste foarte util in
abordarile maritime de mai tarziu de la Asniers, Argenteuil, Bougival,
Marly, de pe Sena, unde mediul acvatic aduce deplina consacrare
picturii plein-airiste. Argenteuil oferea la acea vreme avantajul unui
loc in imediata apropiere a Parisului, unde artistii puteau descoperi
numeroase subiecte toate avand legatura cu Sena, podurile si
ambarcatiunile ei pitoresti. Natura nu mai este un subiect interpretabil

ca pentru pictorii de la Barbizon, aici ea devine sursa directa de



senzatii pure, de impresii. Nu exista probabil nici un loc care sa se
identifice mai bine cu impresionismul decat Argenteuil.

ldeea de a fragmenta tusa a fost firesc sugerata de efectele
generate in acest mediu in care apa, lumina, aerul interfereaza
neincetat si se constituie intr-o relatie continua. Tmpreund cu
contrastul complementar, diviziunea culorilor si juxtapunerea lor pe
panza au facut ca opera lor sa devina atat de luminoasa. Tehnica lor
devenise un rezultat direct al tuturor observatiilor picturii in aer liber si
al eforturilor de a vedea intr-un subiect nu doar detaliile pe care le
cunosteau, ci ansamblul pe care il percepeau, impresia pe care le-0
dadea subiectul.

Consacrarea oficiala a acestei noi viziuni incepe la Paris in
1874, odata cu expozitia lor particulara, in care lucrarea lui Monet
intitulata “Impresie, Rasarit de soare” avea sa constituie punctul
central si sa genereze din partea unui critic insusi termenul ce ii va
deosebi de arta “oficiala” a vremii: impresionisti. Aceasta expozitie
este rodul unor lungi ani de munca si eforturi din partea acestora si
ramane ca punct al oficializarii impresionismului. Claude Monet,
Auguste Renoir, Camille Pissarro, Alfred Sisley, Edgar Degas, Paul
Cezanne si Berthe Morisot au constituit acest grup, apartinand
aceleiasi generatii; desi deosebiti prin conceptii si tendinte, talent sau
caracter, s-au reunit aproape din intamplare. Acesti artisti erau deja
maturi profesional, studiasera la scolile consacrate ale vremii cu
maestrii recunoscuti, schimbasera idei intre ei si asimilasera diferitele
curente artistice ale timpurilor lor: clasicismul, romantisul si realismul.
Ajunsesera, datoritéd unor conceptii noi izvorate din lectiile trecutului si
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aceasta noua “epoca” din istoria artei, inceputa odata cu expozitia din
1874, nu a fost o explozie brusca a unor tendinte revolutionare, ci a
fost de fapt punctul de varf care a marcat dezvoltarea logica si
fireasca pe parcursul a doud decenii. In acel timp Parisul devenise
capitala artistica a Europei, oras in care artisti de pretutindeni veneau
sa studieze. Printre acesti artisti se numara si James Abbott McNeill
Whistler, care ramane un impresionist, prin problematica armoniilor
sale de forme, culori, prin compozitiile sale.

Alti doi factori importanti care au ajutat la triumful
impresionismului  au fost fotografia si  stampele japoneze.
Instantaneele fotografice preluau din ceea ce mai demult era
apanajul picturii: portretistica si scenele de gen.

Aparitia stampelor japoneze pe piata europeana face ca artigtii
sa descopere un alt reper, 0 noua maniera de a surprinde perspectiv
realitatea vazuta prin altd prisma. Artigtii japonezi creioneaza
compozitii simple si decorative, in care figura omeneasca este
integrata firesc. Neconventionalul din ele atrag pictorii impresionigti,
asa cum si pe Degas il va atrage neconventionalul din unghiul de
observare al dansatoarelor si modelelor sale. Descoperirile
impresioniste, contrastul complementar si juxtapunerea culorilor
aveau sa fie duse mai tarziu in extremis de Paul Signac, care doreste
ca prin amestecul optic al elementelor pure sa obtina un maximum de
luminozitate si culoare. Claude Monet ramane insa practicantul
sistematic al acestor teorii, ajungand ca dupa 1890 sa observe
variatiile aceloragi motive la diferite ore ale zilei, sub incidenta diferita
a luminii. Atunci apar in opera sa seriile catedralelor, clailor de fan,

cele ale vederilor parlamentului din Londra si ale podului peste



Tamisa, iar si mai tarziu, dupa 1905, prin serile avand ca tema
iazurile cu nuferi, sa ajunga chiar in pragul abstractizarii.

Expozitia din 1882 raméane prima expozitie a impresionigtilor in
care, prin omogenitatea lucrarilor, se crea o0 imagine clara a
principiilor lor calauzitoare. Astfel, dupa opt ani de la prima expozitie,
ei reusesc sa uneasca un ansamblu de picturi cu adevarat
reprezentative pentru arta lor. in paralel, o figura aparte ramane
negustorul de arta Durand-Ruel, care prin incercarile sale de a-i
promova si de a le vinde arta a ajutat artistii impresionisti. intre timp
se alatura grupului si noi adepti: Mary Cassatt si Paul Gauguin, iar
peste doi ani, in 1884, sute de artisti formeaza Societatea Artistilor
Independenti luand fiinta astfel, dupa 20 de ani de la organizarea
Salonului Refuzatilor, o institutie permanenta care deschidea portile
fara discriminare tuturor artistilor, in noul Salon al Independentilor.
Apare o noua generatie tanara care are cunostintda de arta
impresionista, nucleul acestui nou grup formandu-l George Seurat i
Paul Signac. Acesta miscare va fi mai tarziu recunoscuta ca neo-
impresionism.

Anul 1886 este anul ultimei expozitii impresioniste. In timp ce
Durand-Ruel organizeaza pentru prima data in America o expozitie a
artistilor sub genericul: "Lucrari in ulei si pastel ale Impresionistilor de
la Paris”, impresionistii insisi inca mai expun simplu sub titlul: "A opta
expozitie de picturd”. Felix Feneon publica o brogura despre
“Impresionistii in 18867, in care stabileste categorii si face diferente
clare intre artigti. Aici aminteste pentru prima oara despre conceptiile
lui Seurat si Signac, conceptii pe care el le gaseste mai novatoare.
Chiar daca cei doi artisti participa la aceasta expozitie, nu li se poate



atribui termenul de impresionigti. Atunci apare pentru prima oara
termenul de neo-impresionism. Cu aceasta expozitie antagonismele
dintre ei se accentueaza si devin evidente, grupul se dezbina total si
fiecare isi urmeaza calea individuala.

Dupa 1886 impresionistii cautau fiecare sa isi reinnoiasca arta,
iar pictura lor incepea sa fie recunoscuta de public, dar deja o alta
generatie tanara de artisti incepe sa se afirme. Asa cum impresionigtii
cautau sa se rupa de traditiile academice, tot asa si acestia din urma
doreau acelasi lucru, cu deosebire ca tinerii se orientau inspre
invataturile impresioniste, asa cum gi impresionistii se orientasera cu
douazeci de ani in urma inspre maestrii din Barbizon. Astfel, istoria
de dupa 1886 devine o istorie paralela intre doua generatii de artisti,
cea varstnica deja plina de forta, cu valori bine definite si cea mai
tanara aflata inca intr-o perioada de formare, de cautari.

Realizarile si principiile impresionistilor devenisera bun comun
pentru toti artistii; chiar daca vor fi mai apoi respinse de fovisti,
cubisti, expresionisti, dadaisti, futuristi sau realisti ele stau la baza
noilor curente din secolul XX. Acestea sunt alimentate de creatia unor
artisti precum Cezanne, Gauguin, Van Gogh, Monet sau Seurat, care
prin indrazneala, pasiunea si daruirea lor au facut ca impresionismul
sa ramana una din etapele cele mai importante ale istoriei artei
moderne. Daca impresionismul ca miscare a putut fi catalogat in jurul
unor artisti, a unui program oarecum comun si expozitilor lor
aferente, migcarile si gruparile imediat urmatoare nu au fost
inchegate, s-au reunit si dizolvat foarte usor, iar figurile cele mai
importante ale vremii au mers pe calea lor proprie, individuala.

Postimpresionismul nu este un termen foarte precis, ca si



impresionismul, intr-un sens mai larg el acoperind perioada de la
ultima expozitie impresionista din 1886, in cadrul careia au aparut
prima data neoimpresionistii, pana douazeci de ani mai tarziu cand
apare cubismul.

Acesta perioada include si alti artisti importanti precum
Toulouse-Lautrec, Douanier Rousseau, nabistii prin Emile Bonnard,
Edouard Vuillard, Paul Serusier, Maurice Denis sau Felix Valloton.
Post-impresionismul este un termen care reflecta intr-un termen mai
larg al istoriei artei ceea ce criticul de arta britanic Roger Frey descrie
ca o varietate de stiluri ce au inflorit in Franta de-a lungul perioadei
cuprinse intre anii 1880 si 1910. Analizat de o maniera generala,
termenul este folosit conventional si cronologic ca o umbrela care
acopera o generatie de artigti cu viziuni diferite asupra formei si
expresiei, in sensul unei noi revolutii picturale inceputd in
impresionism. Figurile marcante raman Paul Cezanne, Paul Gaugain,
Georges Seurat, Odilon Redon, Pierre Bonnard, Henri de Toulouse-
Lautrec si Vincent Van Gogh. Chiar daca stilurile lor individuale difera
profund, toti acesti artisti s-au desprins din programul estetic
impresionist gi in particular, din conceptia impresionista asupra nararii
realitatii vizuale, indeosebi a naturii. O alta legatura ce ii apropie si
exista intre majoritatea postimpresionigtilor — exceptie notabila facand
Cezanne — este o tratare, o viziune comuna asupra formei, a unui
tipar a suprafetei picturale, astfel multi critici contemporani uzitand
mult termenul decorativ pentru a descrie pictura postimpresionista.
Fata de o generala nesatisfactie cu privire la impresionism si cu un
marit interes in forma gi tratarea suprafetei picturale,

postimpresionistii au avut cateva similaritati stilistice si tematice.



Cezanne, figura marcanta a postimpresionismului, a apartinut gi
migcarii impresioniste, dar a parasit-o in 1878 deoarece a dorit sa
creeze un stil pe care el insusi il descria ca fiind mai mult “solid gi
durabil”. Lucrand in solitudine la Aix-en-Province intre anii 1880 si
1890, el a dezvoltat un concept al spatiului care a fost fundamental
de important pentru arta secolului XX. Arta sa individuala a fost foarte
mult admirata de urmatoarele generatii de artisti, servind gi ca baza
pentru cubism, pentru creatia lui Pablo Picasso si Georges Braque.

Van Gogh, de asemenea, a cautat adevarul elementar, dar in
lumea interioara a psihicului. Lucrarile lui Gaugain au dus direct catre
fovism, iar ale lui Van Gogh catre expresionism, curente care, la
randul lor, au datorat multe neoimpresionismului si lui Seurat in
particular. in final, cealaltd fateta a postimpresionistilor simbolisti ca
Redon, impreuna cu liniile distorsionate ale Art Nouveau-ului din
lucrarile lui Toulouse-Lautrec si ale altor artisti contemporani, au
grabit tendinta inspre abstract, esential in dezvoltarea nonfigurativului
in pictura de dupa 1910. Astfel, desi in sens strict nu poate fi numita
0 migcare, perioada postimpresionista a dat o legatura vitala si
creativa intre “revolutia” impresionista si fundamentele tuturor
miscarilor majore de mai tarziu ale artei secolului XX.

Van Gogh raméane artistul care, pe langa toate celelalte
aspiratii, doreste sa redea si emotia in lucrarile sale. Prin divizarea
culorii, tonurile vii neamestecate pe paleta si trasaturile mici ale
pensulei, acesta il face pe privitor sa simta emotia artistului in fata
peisajului, @ modelului sau. Van Gogh picteaza asa cum altii scriu,
gesturile si tusele sale devenind urme ale trairilor si ale starilor lui

emotionale. Se foloseste de pensula ca de un creion, gaseste motive



apte de a-i pune in valoare aceasta noua tehnica, de a picta ca si
cum le-ar fi desenat cu pensula: chiparosi, garduri, case, grau,
maslini, toate acele motive care 1i permiteau sa-si exprime
sentimetele. El deformeaza si modifica voit imaginea, tocmai pentru
a exagera anumite stari si trairi. Pe cai diferite, Van Gogh ajunge
impreund cu Cezanne sa faca pasul prin care renunta deliberat la
considerarea imitatiei naturii drept scop al artei picturale.

Gaugain, ca si cei doi, tindea inspre o arta intensa, primitiva, se
straduia sa armonizeze portretele facute indigenilor din Tahiti cu
caracterul simplu al artei lor, ajungand sa simplifice formele si
culorile, sa picteze suprafete mari in tonuri puternice si uniforme. El
ignora cu buna stiinta problematica artei occidentale in masura in
care isi atingea scopul, si anume de a reprezenta mai bine
prospetimea vietii primitive.

Cei trei artisti cuprind nemultumirile majore ale artei picturale de
sfarsit de secol XIX si inceput de secol XX si aveau sa devina
deschizatori de noi curente: Cezanne al cubismului, Van Gogh al
expresionismului in Germania, iar Gaugain ale diferitelor forme de
primitivism. Toti trei incercau sa iasa din impasul in care se aflau
artistii la sfarsitul miscarii impresioniste.

in 1886, Pissarro aderd la neoimpresionism, crezand ca prin
disciplinarea stiintificd a tusei va putea reda mai bine senzatia
picturala. Dar in 1890 el recunoaste ca exista o bariera in aceste
procedee si se consacra din nou peisajelor in care luminiscenta
culorii si vigoarea formei raman principalele elemente ale tabloului.

Se poate spune ca, prin aceste incercari, Pissarro este un precursor



al postimpresionismului. Gaugain vedea in el un adevarat maestru si
afirma ca “arta lui este esentialmente intuitiva”.

intre 1884 si 1886, in grupul format de Georges Seurat, Paul
Signac (1863-1935) si Camille Pissarro, se incheaga noi puncte de
vedere pornind de la experimentul impresionist. Astfel ia fiinta
migcarea neoimpresionista, atribuindu-se diferite denumiri de catre
contemporanii  sai: pointilism, divizionism, cromo-luminarism.
Expresia de necimpresionism se impamanteneste si o caracterizeaza
cel mai mult, iar tabloul lui Seurat “O duminica pe insula Grande
Jatte” este reprezentativ in acest sens; odata expus in 1886
provoaca un mare scandal si discutii aprinse. Signac precizeaza ca
neoimpresionismul cauta si evita sa elimine amestecul materiei
picturale, urmand ca amestecul sa se petreaca optic pe retina
privitorului si sa duca prin divizarea culorii la un maximum de
stralucire cromatica. Signac, care fusese de formatie initiala arhitect,
pledeaza pentru ordine si logica, spunand ca tabloul trebuie sa fie si
sa ajunga un “cosa mentale’.

Toate aceste idei vin peste un substrat ale noilor descoperiri ale
vremii in fizica si chimie. Studiile asupra luminii si culorii ale lui James
Clark Maxwell, Chevreul, Heinrich von Helmholtz si Ogden N. Rood
vorbesc despre acest lucru, iar artistii nu sunt deloc straini de ele.
Cercetarile cromatologice, precum Acordeonul cromatic al lui
Rudolph Adams (1865), Optica si pictura de Helmholtz (1878), Teoria
stiintificd a culorilor lui Rood, erau citate frecvent de Signac si
constituiau o pledoarie pentru interferarea artei cu stiinta.

il urmeaza in tehnica divizionismului in portretisticd Albert

Dubois-Pillet (1845 — 1890), iar mai apoi Theo van Rysselberghe



(1862 — 1926), Paul Signac asuméandu-si cumva rolul de teoretician al
grupului. Explicatiile acestuia sunt mai concise si riguroase stiintific
decat ale lui Seurat, datorita faptului ca Signac a colaborat mai strans
cu fizicianul Charles Henry la scrierea celor doua carti intitulate
Educarea simtului formelor si Educarea simtului culorilor, terminate in
1888. Insa tot Seurat a inceput sa cerceteze noile descoperiri ale lui
Henry si sa exploreze valoarea simbolica a directiilor liniare si a
culorilor in compozitiile sale, introducéand lumina artificiala in panzele
lui (este reprezentativa aici lucrarea sa denumita Parada).

Peisajul neoimpresionist, fiindca tocmai peisajul era principalul
obiect al experimentelor lui Seurat, a devenit un camp de experiente
pentru noile idei ale viitoarei creatii de avangarda. Pe masura ce
Seurat se adanceste in tendintele sale programatice, dispare treptat
orice detaliu, vegetatie din peisajele lui, ajungand intr-un final doar la
arhitectonica peisajului. Apus de soare, Grand Camp din 1885 poate
fi socotita o prefigurare a abstractionismului, constructivismului sau
tasismului.

Pe fondul acestui Paris in care se publicau poemele lui
Rimbaud, /luminarile, in mica revista La Vogue de catre Verlaine, in
care Zola, Daudet, Maupassant castigau faima iar Flaubert era tot
mai apreciat post-mortem, Jean Moreas publica mult discutatul
Manifeste du Symbolisme, in care anunta principiile unei noi conceptii
literare. Toate acete lucruri, imixtiunea aceasta intre arte, in care
Mallarme, cunoscandu-i pe Berthe Morissot, pe Monet si Renoir,
scria prefata la lucrarea Tratat despre cuvant de Rene Ghil si in al
carui apartament se intélneau deopotriva esteti, poeti sau artisti, nu a

facut decat sa creeze un stimul nou pentru o0 mana de artisti care



vroiau sa gaseasca o noua conceptie plastica, o alta decat cea
impresionista, cea de prima senzatie a ochiului in fata naturii.

Anul 1886, cand Seurat termina La Grande Jatte, este si anul
aparitiei simbolismului in literatura si publicarii Manifestului Simbolist
in care Moreas expunea ideile acestei noi miscari; acesta vedea in
Charles Baudelaire pe precursorul acestei noi migcari. Tot acum ia
fiinta La Revue Wagnerienne, fondata de Edouard Dujardin si Claude
Debussy. Acestia porneau o politica de promovare a lui Richard
Wagner, indeosebi a ideilor lui filosofice si, de asemenea, ca si
creator al unei forme de arta. Tot Dujardin impreuna cu Feneon
preiau La Revue Independante, in ale carei editii de lux apar gravuri
sau reproduceri dupa lucrari de Redon, Seurat, Signac, Renoir sau
altii, deschizédndu-le chiar mici expozitii in birourile ei. Multe din
aceste noi mici reviste aparute propovaduiau si visau la o societate
noud, eliberata de prejudecatile burgheze, in care spiritele creatoare
sa se poata desfasura liber. Ei credeau despre impresionisti ca nu
gandesc, ca ochiul gandeste si asterne culoarea pe panza. De aici si
“descoperirea” de catre Huysmans a lui Moreau si Redon, pictura
acestora avand trasaturi comune cu simbolismul, la Moreau
intalnindu-se toate imaginatiile din vise, amintirile, creatii imaginare
ale mintii. Dar artistul care a fost cel mai putin contestat de tofi
simboligtii si a revigorat arta decorativa murala franceza, Puvis de
Chavannes, a fost si cel caruia contemporanii sai ii atribuiau atat
iesirea din traditile artei academice, cat si iesirea din realizarile
impresionismului, fiind admirat deopotriva de multi novatori ca
Gaugain, Van Gogh, Lautrec sau Seurat. Cu toate acestea, Odilon

Redon ramane singurul pictor care a dat un paralelism literaturii



simboliste prin conceptia sa, ramanand postimpresionist prin
disocierea lui de impresionistii din a caror generatie facea parte.

Revenind la Paul Gaugain, acesta se stabileste in 1886 la
Pont-Aven, satuc breton care atrage la acea perioada o colonie
artistica venita de pretutindeni. Aici isi continua cautarea unei
“maniere” personale, departe de viata urbana pe care incepe sa o
considere “fizic si moral corupta”. in curand sosesc si alti artisti ca
Emile Bernard si Paul Serusier, Pont-Aven devenind in aceasta
perioada un centru de cercetare, de schimburi artistice cu autorii
simbolisti, 0 perioada incontestabil dominata de figura lui Gaugain.
Aceasta problema a sintezei aflata la Gaugain il preocupa, de altfel,
si pe Bernard, cu care avea sa picteze impreuna intregul an la Pont-
Aven.

1888 demonstreaza ca Gaugain renunta la impresionism in
timpul celei de-a doua sederi la Pont-Aven. Pictorii de la Pont-Aven
resping totodata apropierea de naturalisti si de impresionisti, elimina
detaliile si simplifica formele prin intermediul culorilor aplicate plat.

in acelasi timp insa la Arles, Van Gogh trata aceleasi idei, dar
in maniera lui proprie, fiind interesat de problema sugestiei culorilor
pentru obtinerea unei semnificatii simbolice, a unei stari specifice prin
contraste, armonii. In timp ce Gaugain si Bernard la Pont Aven
gandeau la rece tusa, culoarea, in Arles, datorita cadrului orasului si
peisajului Tnconjurator care 1i ofereau subiectele, Van Gogh se lasa
prada emotiei de a descoperi lumea. Van Gogh deseneaza cu
culoarea, modeleaza cu vopseaua si lumina, tonurile sale sunt pure,
luate direct din tub, gandeste totul in culoare. El cerceteaza peisajul
si natura cu propria sa stare sufleteasca, nu doreste ca impresionigtii



impresia momentului, ci descopera capacitatea culorilor de a defini
spatiul, de a crea miscarea. Simbolistica culorii va fi punctul de
plecare catre solarismul lui Delaunay, inclusiv a cubismului, orfismului
si al artei nonfigurative.

Expresionismul include toate cautarile artistice anterioare, fiind
o deformare modernista, compusa din sinteze, ale curentelor artistice
de inceput de veac XX: fovismul, cubismul, futurismul. Din tot acest
amalgam de tendinte si cautari artistice in care se cauta programatic
o distrugere a spatiului plastic, propriu artei contemporane, se
modeleaza expresionismul. Incursiunea expresionismului in teritoriile
necunoscutului si ale ascunsului din constiinta individuala si sociala,
din structurile politice, filosofice si religioase ale timpurilor sale face
ca acesta sa ramana in continuare pivotul artei moderne si
contemporane. Expresionismul scoate in evidenta natura umana mai
putin idealizata si uratenia ei, parte a suferintei umane, a saraciei, a
violentei. In arta oficiald si veche, expresionistii vedeau o lipsa de
onestitate, fiindca erau tratate in mod deosebit doar armonia si
frumosul.

Expresionismul cuprinde si aceasta sfera nou aparuta in viata
moderna, ritmul modern, dar raméane strans impletita ideea prezentei
umane ca element al naturii. El ne arata ca, prin intoarcerea sa spre
radacinile valorilor artei primitive si universale, porneste tocmai de la
realitatea umana existenta, de la fiinta care exista in natura si istorie.

Se poate spune ca prima grupare artistica majora expresionista
este “Die Brucke” si a fost fondata in 1905 la Dresda de catre Ernst
Ludwig Kirchner, Fritz Bleyl, Erick Heckel si Karl Schmidt-Rottluft.

Aceasta se inscrie cu note proprii intre curentele si cautarile artistice



de inceput de secol, in dorinta gasirii unor noi modalitati de expresie
in arta. Gruparea apare in acelasi timp cu fauvismul francez, curent
care, desi similar in gandire si aspiratii, de rupere gi indepartare de
academism, de cautari proprii, merge totusi pe alta cale datorita
realitatilor culturale specifice centrului in care s-a format.

La gruparea “Die Brucke” vor adera in anii urmatori si alti artisti:
germanii Emil Nolde, Otto Mueller si Max Pechstein, elvetianul Cuno
Amiet, finlandezul Axeli Gallen-Kallela, olandezul Kees van Dongen.
Artistii germani vor ramane departe si de alte curente, cum ar fi
cubismul, preocupat in special de forma. De altfel, in cronica
retrospectiva din 1913, Kirchner scrie: "Neinfluentati de curentele
actuale, Die Brucke lupta pentru o cultur& umana, care este
fundamentul artei adevéarate".

A doua grupare artistica majora se reuneate la Munchen in
1911 - “Der Blaue Reiter” - si publica o revista cu acelasi nume.
Artigtii grupului sunt mai interesanti considerati in particular fiecare,
avandu-si propria viziune si cale artistica: Franz Marc, Alexei von
Jawlensky, August Macke, Heinrich Campendonk, Gabriele Munter,
Paul Kee, Wassily Kandinsky, Marc Chagall. Artigtii gruparii Der
Blaue Reiter nu aveau un manifest clar exprimat, asa cum va fi cel
futurist, ei fiind de fapt grupati in jurul lui Kandinsky si Marc, dar cu
implicarea altor artigti ca Gabriele Munter si Paul Klee.

Preocuparile pictorilor acestui grup s-au fixat asupra
problemelor formei si valorilor spiritului in arta, asupra eliberarii de
figurativ si recognoscibil. Viziunile lor distincte ii diferentiaza, scotand
in evidenta orientarea estetica originala a celor doi mari teoreticieni,

Kandinsky si Klee, precum si orientarea colorismului oniric al lui Marc



si Macke, sau tendinta cromatismului fov a lui Jawlensky. Un punct
de vedere important a fost cel al lui Kandinsky, care se intreba daca
doar apeland la natura poti exprima un lucru. El pune accentul pe
expresia culorilor pure in ele insele, crezand ca fiecare culoare poate
sa ne “cante” in urechi, ca este o posibilitate de comunicare a
spiritelor prin culoare. incercarile lui intitulate “muzici colorate” sunt
primele exemple de arta abstracta.

Priviti in ansamblu, toti artistii celor doua grupéari se pot
diferentia in doua directii proprii fiecarei grupe: artigtii migcarii ,,Die
Brucke” distrugeau natura dorind sa afle ce se ascunde in spatele ei,
in timp ce artistii de la ,Blaue Reiter” se proiectau pe ei insisi in
natura. O dorinta noua pentru natura se distinge prin romantismul
abordat de catre unii dintre ei, care satui de viata citadina se retrag la
tara, pictura de peisaj devenind pentru ei principala preocupare.
Localitatea Murnau de 1anga Munchen devine un astfel de centru. In
scurt timp, ,Der Blaue Reiter” avea sa ajunga recunoscut, aprobat si
inteles de figuri importante ale timpului sau contemporan: Arp,
Braque, Kirchner, Kubin, Malevici, Nolde, Pechstein, Picasso,
Vlamink, impunandu-se astfel si in afara Germaniei.

in paralel cu aceste grupari din Germania, cativa pictori printre
care Henri Matisse, Andre Derain, Maurice de Vlaminck, Raoul Dufy
si Albert Marquet expun in 1905 la Paris picturi care socheaza prin
violenta exploziei de culori, dand forma fovismului. $i pe ei, ca de
altfel pe toti artistii marcanti ai acestui inceput de secol XX, i
framanta aceleasi cautari inspre nou, inspre gasirea unor drumuri

proprii cat mai expresive. Pe fovisti ii caracterizeaza spontaneitatea



gestului pictural, culorile pure, nealterate de amestec, aplatizarea
spatiului si inregistrarea directa a senzatiilor traite.

Si ei, ca si impresionigtii, ies in natura cautand autenticul, fiind
influentati de pictura lui Van Gogh, Gaugain, Gustave Moreau.
Fovismul capata in scurt timp dimensiuni internationale, artistii majori
si reprezentativi influentand la randul lor alti pictori europeni. intreg
inceputul de secol XX sta sub semnul acestei efervescente, emulatii
creative, in care artistii, ideile si viziunile lor se intrepatrund intr-un
mod atat de constructiv. Chiar si dupa cel de-al doilea razboi mondial,
novatorii expresionisti abstracti se vor raporta la principiile stilistice
ale predecesorilor lor, in care natura este omniprezenta.

Expresionismul a fost, in raport cu alte programe ale aceleiasi
epoci, factorul activ care a polarizat in jurul lui pe futuristii italieni,
fovigtii  francezi, constructivistii rusi stimulandu-i, organizandu-i,
conturand conceptele care definesc in esenta spiritul artei moderne.
Expresionismul reia raporturi conceptuale ale simbolismului si
neoimpresionismului si le transpune in noi tehnici, in noi elemente
plastice. Raportul dintre arta si valorile existentiale devine principal in
majoritatea operelor expresioniste. Kirchner, Klee, Matisse,
Kandinsky, Marc, Nolde, Rouault, Beckmann, Kubin opereaza cu
aceeasi terminologie pe care o intalnim, de exemplu, la Seurat, in
teoria sa cu privire la ideea armoniei universale.

in 1908 apare cartea Iui Wilhelm Woringer “Abstraktion und
Einfuhlung”, o aparitie majora a teoriei expresionismului, considerata
sursa de trasee in migcarea expresionista de inceput de veac XX.
Prin aceasta se afirma existenta unei tipologii expresioniste, in care

pot sta alaturi atat arta medievala, barocul, cat si manierismul italian.



La aceasta data, gruparea “Die Brucke” era deja consacrata prin
expozitile avute, fovismul francez era in plind finflorire, pre-
expresionismul scandinav igi facea prezenta, toate ideile artei lui Van
Gogh sau Odilon Redon erau acceptate, facand posibil ca tocmai
acum conceptele expresioniste sa prinda contur intr-un mod mai
programatic. |deea de experienta, Erlebnis-ul expresionist, prindea
forma prin scrierile unor artisti ca Kirchner, Beckmann, Klee sau
Nolde. Tnsd cartea lui Woringer, teoreticd prin excelenta, prin
fundamentarea tipului de expresie artistica intr-o tipologie a
experientei umane in ‘addncime”, se aratd a fi o creatie pura a
expresionismului. Este o adeziune a lui Woringer la bivalenta
expresionismului, pe care il slujeste in toate manifestarile
expozitionale sau publicistice internationale si in primul rand in
revista “Sturm”. Aici, cu precadere tanara generatie de artisti, scriitori,
ziarigti, critici, depune marturie credintei in expresionism, ca fiind un
rezervor de gandire artistica, de substanta ideatica.

Dupa un prim moment de inceput al expresionismului german
de debut, adica cel mai categoric, al tipologismului, avea sa se
accentueze o noua tendinta in cadrul lui, 0 metoda de a-l studia, o
tendintd activista, o ramificare politicda a sa. Se regaseste in
expresionism acea contopire a contrariilor, a artei armonioase si a
celei abstracte. Kandinsky va teoretiza acest aspect din punctul de
vedere al artistului si intalnim, de altfel, la multi artisti ai anilor
primului razboi mondial atat aceasta experienta a concretului artistic
cat si a comentariului plastic, al ideilor originare. Creatiile artistice, fie
literare, fie plastice, refuza criza societatii in preajma primei

conflagratii mondiale, contradictile sociale, progresul tehnic,



dezvoltarea industriala dublata de alienarea insului ce igi presimte
inutilitatea, agonia marilor imperii, 0 profunda criza a valorilor morale
si estetice. Nevoia de absolut, aspiratia spre ideal, protestul
antiburghez, refuzul modelelor consacarate, cautarea ineditului, a
originalului, interesul pentru traditii, mituri, credinte stravechi, folosind
modelul artei primitive, toate acestea raméan baza expresionismului.
Imaginile poetice vii, stranii, contrastante, impreuna cu plasticitatea
viziunii poetice, tusele groase, pasta densa a expresiilor, reprezinta si
ele modul de exprimare expresionist.

Se poate observa cum intreaga arena a artei de sféarsit de secol
XIX si inceput de secol XX sta sub semnul acestei dorinte de a
teoretiza si conceptualiza opera in sine. Cunoasterea naturii devine si
autocunoastere umana, natura si omul fiind doua parti ale aceluiasi
intreg. Acest concept cu radacini adanc infipte in istorie constituie un
inceput al reprezentarii vizuale expresioniste, a iconografiei sale, un
demers care parcurge in principal doua etape: prima fiind a unitatii
dintre om si natura, a doua a legaturii intre natura si creatia umana.
Conceptul unitatii dintre om si natura se observa pregnant in primul
deceniu al secolului XX, caracteristic aici fiind motivul nudului in
natura, al infratirii omului cu natura.

Considerat in termeni generali, expresionsimul trateaza si tema
relatiilor simbolice intre om gi natura, in particular fiecare artist avand
0 viziune proprie. Aceasta viziune asupra naturii, sinteza la care au
ajuns artigtii din gruparile “Die Brucke” sau “Der Blaue Reiter’, cu
privire la ideea unitatii lumii prin intermediul naturii, nu s-a mai
sustinut in expresionismul anilor '20, 30, redarea naturii prin peisaj

fiind tot mai rara.



Al doilea demers, in special dupa 1910, ramane dezvoltarea
descifrarii “frumusetii” urbane, a reprezentarii naturii omenesti in
mediul urban. Expresionismul descopera intretaierea intre ritmurile
naturii si ritmurile create de om, ale tehnicii, ajungandu-se ca futuristii
italieni sa suprapuna tehnica naturii.

Sintetizand capitolul al doilea, peisajul ca tema universala a
artei continua sa ma fascineze si sa ma inspire. Peisajul in arta este
0 expresie a umanului, tocmai datorita comuniunii omului cu natura,
casa materiala si spirituala a acestuia. Fiecare om face parte dintr-o
matrice, dintr-un univers specific lui, dintr-un areal cu un caracter
individualist, morfologic. Fiecare dintre noi traim o rezonanta in fata
unui tipar, imprimat in subconstientul nostru tocmai de catre arealul in
care am crescut, unde am copilarit si ne-am format. Indiferent de
locul in care mergem mai apoi in viata ducem cu noi aceste urme ale
memoriei noastre. Peisajul, natura m-au inconjurat de mic, mi-au dat
bucuria unei trairi adanci, adevarate si dintotdeauna ma simt legat de
atmosfera clara a urmelor propriei memorii, inradacinat in spatiul
propriu. Fie abstractie, expresie, impresie, toate se raporteaza la
reprezentarea aceluiagi motiv: natura manifestata prin peisaj.

Natura pentru mine sta ca o baza inspre linistea sufletului,
reverie, calm si credinta. Pe itinerariul meu artistic am avut viziuni
diferite, reprezentari diferite ale aceluiasi motiv universal, natura.
Impresionismul, viziunea lui asupra luminii si culorii, exacerbarea
coloristica a fovilor, expresivitatea formelor, constructivismul si
abstractiile sec. XX, toate acestea au fost in consonanta cu spiritul

meu, cristalizandu-se intr-o viziune proprie originala a naturii.



Pornind de la lucrarile academice, urmate de cele expresioniste
prin compozitia culorilor si formelor, m-am indreptat in timp, pas cu
pas, “inspre” un impresionism, un postmodern - tributar
impresionismului si neo-impresionismului. ldeile care stau la baza
lucrarilor, prezentate in teza de doctorat, se vor o retrospectiva a
acestei perioade parcurse, un drum in timp de peste zece ani si a
unui concept asupra peisajului, a unor teme si idei care isi au originile
izvorate din natura. Natura este vie si in continua miscare, este o
natura precum apa curgatoare.

Radacina sau, altfel spus, inceputul acestui “fir” sta sub semnul
ciclului ulterior intitulat “Gradina Raiului” (1994), in care am imaginat
si construit un spatiu pictural inchis, sub forma unei constructii, care
te inconjoara din toate partile. ldeea si modul practic de constructie a
acestei instalatii provin din finsasi casa de locuit si curtea
romaneasca, care au fost expresia aceluiasi spirit de sinteza intre
practicitate si intre deschiderea spre orizontul de vis si de imaginatie,

spre orizontul de taina al existentei.

“Gradina Raiului”, instalatie, 1994



ldeea de la care am pornit, bazata pe tematica aleasa, m-a
condus la gasirea acestei structuri in care se imbina usor
tridimensionalul generat de perspectiva camerei cu bidimensionalul
dat de petele mari de culoare uniform asternute si de decorativitatea
data de modelul si ductul traseelor inscrise cu negru pe marginea
lucrarii.

Acest punct de inceput a fost urmat de ciclurile “Scara” si “Vita
de vie” in care linia, de aceasta data, a fost cea care si-a pus

«! ”Scara”, instalatie 1995

Subiectele alese sunt inspirate din pictura icoanelor pe sticla
transilvanene, care mi-au fost gi tema a licentei obtinute la Academia
de Arte Vizuale din Cluj in 1994.
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“Isus cu strugurii”, desen, tug pe hartie, 1996



Largi compozitii abstracte, in care linia si culoarea sunt
elementele cheie, devin un semn distinctiv, acei “céarcei”, care in
viziunea mea sunt prezenti peste tot in univers, un semn viu Si
frematator de viata.

Au urmat apoi o serie de calatorii de documentare prin muzee
si mari colectii de arta din lume, care m-au indreptat inspre un limbaj
specific, inspre coagularea unui univers propriu natural. Revenind la
atmosfera romaneasca din anii '90 incremenita in “traditii” si, in
special, la mentalitatea privitorului si consumatorului de arta, am
simtit nevoia unei abordari ludice a socialului roménesc,
concretizandu-se in expozitile “Aer ‘97", “Pe-un picior de plai pe-o
gura de rai”.

Cu mijloace neo-expresioniste am tratat “subiecte” care mi s-au
parut sugestive prin rezonanta lor in mintile romanilor, lucrarile “Varza
‘a la Cluj”, “Sus la munte la izvor” fiind exemple ale unui peisaj
puternic abstractizat (un peisaj adanc inradacinat in minte in urma
peregrinarilor mele din preajma “frumusetilor patriei”). Acestea raman
ca element de fundal pentru alte compozitii.

“Alunis la Lesul Ursului” (imag.1) si “Pe lac la Lesul Ursului”
(imag.2), expuse in cadrul expozitiei de la Centrul Cultural Sindan din
Cluj, constituie punctul in care suprafata apei si detaliul observatiei
asupra ei se reflecta prima data in lucrarile mele.

insa panza care face distinctiv trecerea citre aprofundarea
acestei viziuni o constituie “Dimineata pe lac” (imag.3), panza expusa
in 2001 la Muzeul National de Arta din Cluj in cadrul expozitiei

generic intitulate “Impresie soare rasare’.



Lucrarea este un detaliu al unui lac in care se reflecta vegetalul
malului gi razele soarelui de dimineatad. Compozitia este deschisa si
cuprinde mult mai bine o viziune mai veche. O viziune concept ce m-
a insotit mereu in creatia mea este spatiul luat ca un intreg, dar in
acelagi timp fragmentat, compozitional deschis inspre exteriorul
panzei, care prin bidimensionalitatea ei si bineinteles “inchisa” de
rama, de margine, te constrange la a “inchide” pictura. Tocmai de aici
rezulta ideea de a “lasa” deschisa compozitional suprafata pictata,
intocmai ca un joc de puzzle. Chiar daca am facut trimitere catre
impresionism prin titlul expozitiei, lucrarile acestea si cele care vor
urma au numai o incidenta cu curentul impresionist i creeaza o lume
care arheologizeaza impresionismul, un univers personal si
postmodern.

Spre deosebire de impresionism si postimpresionism, utilizez si
negrul tocmai pentru a augumenta o senzatie. Pentru a obtine un
efect mai puternic al acestui motiv am folosit in aceasta panza,
pentru prima data, amestecul culorilor de ulei cu cele acrilice.

La lucrarea “Pe rdu” insa (imag.4), am sintetizat mai mult,
incercand sa surprind curgerea apei cu aceleasi mijloace. Chiar daca
lucrul in aer liber ramane pentru mine pe zi ce trece o fapta din ce in
ce mai rara, datorita tehnicii mele personale care cere timp de
elaborare in atelier, impresia gi sentimentul resimtit direct in fata
naturii continua sa vibreze si in atelier. Majoritatea lucrarilor expuse
la Muzeul National de Arta in 2001 sunt concepute in spatiul inchis al
atelierului (dar un spatiu imaginat si simtit ca deschis universului — a
se vedea aici lucrarea “Atelierul artistului” - imag.5), dar au acel

sentiment al peisajului si al vietii acestuia, pe care il traiesc de fiecare



data cand sunt in mijlocul ei. Simt peisajul cand il creez pe panza ca
si cand ma aflu in natura in fata lui. Impresia unei salcii pe marginea
apei sau curgerea apelor Ariesului intr-o dupa amiaza spre asfintit,
toate acestea sunt doar cateva exemple de lucrari pictate in atelier.
Lucrul care s-a suprapus firesc peste aceste cautari anterioare
si mi-a deschis noua serie de lucrari, a fost tehnica in care am
combinat culorile acrilice cu uleiul. Ce forma mai apropiata de
realitate poate lua imaginea apei daca nu insasi forma ei, aici in
speta culoarea de acril, diluata cu apa si asternuta direct pe o culoare
de ulei, care o constrange pe loc in acea unica picatura. Lucrarile in
tehnica mixta, acril si ulei, au fost baza de pornire ale acestora,
mergand pana la ultimele impresii care, intr-un final, au ajuns sa fie
puri stropi de culoare aruncati pe panza, stropi de apa sau de ulei,
imagine curata si simpla in esenta ei, menita sa exprime apa. Prin
acesti picuri de culoare ajung la o abstractizare voita, in care am
“dizolvat” contururile, incercand sa redau esenta peisajului, a unei
stari de spirit proprie. Existd o miscare interioara a tuselor, care
faciliteaza jocul de lumini. Aceasta permite ca fiecare lucrare sa se
situeze intre abstract si figurativ, tusa fiind mai importanta ca si
compozitia. Cromatica este necontrastanta cu orice pret, iar tugele se
diferentiaza intre ele prin luminozitate. Voit abordez anumite teme,
motive, cum ar fi apa, aerul, campul, dar in acelasi timp raman la
nivelul micro-vegetal al lor, la nivelul luminii. Putine lucrari reprezinta
peisaje de ansamblu, cum ar fi un apus de soare sau o0 margine de
padure, majoritatea sunt reprezentari ale detaliului ce ma fascineaza;
aceasta cautare a unei armonii si linisti interioare, prin culoare, este

esenta picturii mele.



Aceasta noua abordare a picturalitati a condus in mod
programatic intre anii 2001 — 2004 la o serie intreaga de lucrari
avand ca subiect apa, reflexele si lumina solara oglindita in ea.

X

Lucrarea “Impresie Mediteraneeana” (imag.6) pictata in 2001 la
intoarcerea mea in Cluj dupa o sedere in Creta, reflecta tocmai acest
concept si reprezinta prima lucrare din aceasta noua serie.

O scurta pauza in traseul acesta de mici pete pure de culoare
asternute pe suprafata panzei a fost fascinatia in fata unei viziuni
avute fulgerator pe plaja marii, cand am simtit puternic o energie
ascensionala dinspre pamant catre cer. Viziunea se concretizeaza pe
panza datorita unei tufe mici de leandru care, cu crengile lui
sinuoase, ondulate inspre vertical, mi-a “aratat” calea reprezentarii ei
plastice. Fie pe suprafete mari, in care culoarea este elementul
complementar benzilor ascensionale si sustine compozitia, da titlu
picturilor (“Rosu”, “Albastru” [imag.7, 8]) sau trimite gandul catre stari
si timpuri naturale (“Aer”, “Mare”, “Noiembrie” [imag.9], “Octombrie”),
fie pe suprafete mai mici in care linia joaca un rol mai important,
“inél’;érile”, denumirea acestui ciclu, raman in fapt niste reprezentari
ale unor stari energetice naturale. Aceste stari se transpun si asupra
unor motive figurative cum au fost “Cina cea de taina” sau “Sf.
Simeon Stalpnicul” (imag.10), aceasta fiind si ultima panza din
aceasta serie, in care punctul sau tusa de culoare pura revin sa
sustind compozitia. Ideea inaltarii, a energiei care urca catre cer o
regasim peste tot in natura, in toate elementele ei. Imaginea ei de
baza in creatia proprie duce cu gandul la structura moleculara a
ADN-ului, la o repetitie de alternanta deal-vale, care pusa pe verticala

se regaseste in coloanele populare de pe prispa caselor taranesti, in



Coloana infinitului a lui Brancusi. $i in toate aceste imagini partea
finala, de pe marginea lor, se termina intr-un segment de mijloc,
niciodata inchis, un element de continuitate, de o permanenta
deschidere, transcendere catre divin si infinit in acelasi timp.

Tema acvatica revine cu obstinatie si se regaseste si in
urmatoarea expozitie de la Galeria P&B din Cluj (2005) si reprezinta
demersul propriu in care am pornit, de la fragmentul de lac catre
investigarea deltei ca univers. Este o lume postmoderna a deltei. In
aceste lucrari am investigat in special linia ca mijloc de expresie, iar
ca subiect principal trestia, totul desfasurat intr-un ritm crescendo in
ceea ce priveste tema, ramanand insa ca un fragment recognoscibil
al deltei, tinzand catre o stare emotionala proprie acesteia.
Compozitia ramane deschisa, ajungand ca prin explorarea motivului
sa treaca de la o compozitie recognoscibila la simple directii.
Abstractizarea trestiei devine un motiv in sine, ajungand prin repetitie
sa devina preponderent in aproape toate lucrarile care reprezinta
apa. Desenul tinde aici sa devina reprezentativ gi important in
evolutia temei principale; caut sa redau prin el imaginea unei miscari
atmosferice de lumina si umbra pe o suprafata invizibila a hartiei pe
calc. Tugele pot avea directii conforme cu realitatea, dar pot sa
devina concurente sau dublate de tuse largi invaluitoare (cele ale
trestiilor). Pot spune ca preiau de la impresionisti doar tusa scurta
diferentiata. Turbioanele create de tuse sunt specifice lumii
impresioniste, desi in cazul meu raman pana la fractiune de elipsa.

Prin explorarea cromatica a motivului in picturi, ajung peste doi
ani sa stilizez iarasi detaliul de peisaj. “Trestiile” (imag.14) in acril pe

hartie, pictate cu trestia, reprezinta elemente grafice in sine si prin



compunerea lor redau transparenta apei, a reflexiilor pe suprafata ei,
a unduirilor trestiilor in vant. In consonanta cu postimpresionismul
prin detaliul cromatic larg al compozitiilor mele, culorile nu tin seama
intotdeauna de contrastul complementar. Introduc ca element
compozitional, pentru a spori expresia miscarii, traseul liniar puternic
al conte-ului negru, apropiat de grafica. Gesturi scurte sau largi, in
care folosesc negrul carbunelui pe culoarea vie a acrilului, definesc
niste campuri de forte, atmosfera unui cer, nor sau aer, impresia
simpla dar energica in acelasi timp a puterii naturii. Lucrarile din seria
“Cer” (imag.15) sau “Camp” (imag.16) sunt incercari de a ajunge la
aceste impresii din natura prin simplitatea structurii gestului.

Dar inovarea majora a acestei expozitii 0 reprezinta tehnica
picturii pe hartie de calc. Aceasta expozitie ramane un punct de
plecare in studiul de caz al Deltei, o investigare la nivelul apei a
urmelor si traseelor, a vegetalului reflectat pe suprafata ei.

Detaliu, “Trestii”, acril pe hartie de calc, 2007



Si detalii peisagere ale lacurilor din Ciurila, Taga, Tarnita,
reflexii ale trestiilor, arborilor pe suprafata apei duc catre un univers
vegetal in care partile sunt echivalente. Poate nevoia echivalentei se
regaseste aici tocmai aparand din copilarie, datorita influentei
structurii mele sufletesti.

Dar aceste lucrari si observarea naturii in Delta se indreapta
catre noul ciclu din 2006-2007, intitulat “Urme pe apa”. Am descoperit
aceste “Urme pe apa”in urma lungilor excursii pe laturalnicele canale
ale Deltei, un spectacolul numit intr-un singur cuvant: “Natura’.
Contopirea universului acvatic cu cel vegetal si aerian si implinirea lor
prin bogatia luminii reflectate in felurite moduri creeaza un spectacol

maret.

Delta Dunarii, fotografie, 2006

Am privit atent acest miraj si rezultatul a fost lucrarea care a si
dat titlul expozitiei. Am preparat hartia de calc cu ulei de in, pentru ca

acrilul sa curga pe ea si am intors-o privitorului cdnd am expus-o in



rama, pentru a-i conferi adancimea obtinuta in plus prin transparenta
hartiei si pentru a o lasa neteda, aidoma luciului apei. “Urme pe apa”
(imag.17) reprezinta o caligrafie in doua culori, in care albul si negrul
nu fac decét sa traseze “urmele’.

Expozitia de la Galeria Veche din Cluj (2007), “Urme pe apa’,
reprezinta cea mai recenta etapa din creatia personala si este direct
inspirata de universul Deltei Dunarii, de microcosmosul ei, o “cealalta
fatéd a lucrurilor”. Aceasta cuprinde o suita de lucrari ce au ca punct
de plecare imaginea simpla, in esenta, a trestiei, pe traseul ei liniar.
Trestia este explicita prin desen, un desen abstractizat si minimalizat
doar prin céateva linii de forta. Linia este perceputa, in acest sens, ca
0 expresie de fond a vietii, a energiei simple dar perene, a unei

migcari perpetue si de esenta a vietii.

“Urme pe apa”, Galeria Veche, Cluj 2007

Privita in ansamblul ei compozitional, linile acestea grafice

creeaza in principal o structura regulata verticala, care analizata si



dezvoltata prin studiul direct asupra naturii, ajunge sa genereze noi
campuri de forte si structuri mai complexe. Forma trestiei, linia urmei
ei profilata pe suprafata apei, a cerului, repetitia ei dusa spre infinit
definesc o stare interioara, o expresie pe care o doresc cand
puternica, cand domoala, in functie de energia intrinseca a unei
reprezentari sau a unui detaliu al naturii.

Delta, luata ca o ingemanare a trei elemente primare ale
acestei lumi: pamantul, apa si cerul (aerul - prin esenta lumina), face
ca acest univers sa fie atat de complex si unic, in care lumina
aceasta aparte si vegetatia atat de bogata ma impresioneaza si face
sa simt o nevoie acuta de a o reprezenta plastic.

Multe lucrari sunt create in tehnica picturii pe hartia de calc,
tehnica picturii in laviuri, ale suprapunerilor succesive de culori
transparente, experienta practicata cu cativa ani inainte tocmai
pentru a reprezenta cat mai bine aceste reflexii si unduiri ale apei si
trestiei. Prin contactul cu apa continuta de culoare hartia de calc se
increteste, astfel ca la uscarea laviurilor ea creeaza un efect ugor
tridimensional. in uleiul pe panza, prin juxtapunerea culorilor incerc
sa creez acelasi efect al reflexiilor pe apa. Totusi, in toate aceste
exercitii, natura ramane modelul principal.

Aceasta expozitie intitulatd “Urme pe apa” ramane de fapt un
studiu asupra naturii, asupra unui colt al deltei si un nou popas al
ultimelor mele cautari, de aceasta data insa pata, punctul, fiind
preponderent inlocuite de puterea sugestiva a liniei.

Expresia liniei, expresia liniei colorate, ductul ei pe suprafata
bidimensionala a panzei incarcata cu energia cromatica a apei, a

vegetatiei mustind de viata, toate acestea reprezinta noi compozitii



non-obiective ale unei expresii personale interioare. Lucrarile reflecta
0 exprimare proprie in fata puterii regeneratoare si vii a apei, in fata
acestui hotar intre doua realitati si medii, apa si pamantul. Este un
univers natural pe care il putem intalni la tot pasul aproape de noi.

Motivul deltei a fost folosit de diversi artisti, dar nu la nivelul
vegetal, ci ca univers macro. in lucrarile inspirate din acest univers
acvatic al deltei tind compozitional catre un echilibru vertical,
perspectiva este de sus si dublata cromatic, detaliile sunt privite de
sus in jos.

Folosesc nuferii ca pe niste nuclee cromatice, nuferii care
configureaza imaginea si canalizeaza ochiul. Aceste nuclee sunt
puse pe un unghi care porneste din dreapta inspre stanga sus Si
directioneaza imaginea.

Folosesc, de asemenea, nu doar raportul complementar in
culoare, nu numai raportul cald-rece, ci si pe cel inchis-deschis, care
inseamna luminat-umbrit. O serie de desene sunt exemple de
exerciti care ma ajuta sa descopar elementele simple ce
configureaza compozitia in ansamblul ei, pete negre pe suprafata
alba a hartiei, turbioane, linii, virgule, toate convergand inspre
redarea acestui efect al apei si stufarigului reflectat pe ea. Lucrarea

X

“Trestii, urme pe apad” (imag.13), pictata pe matase, reprezinta un
atribut personal al ultimului ciclu, in care am incercat din cateva
trasaturi de culoare sa redau esenta, atmosfera simpla dar colorata a
Deltei, apropiindu-se intr-un fel de caligrafia orientala prin

minimalismul ei.



