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Unconventional Spaces for Exhibiting Art 

 

(Abstract) 
 

Contemporary art needs specific exhibiting areas. Art cannot fully express its 
intentions but in a particular context, depending on a complex of factors. Ready-
made objects are exhibited in galleries. Unconventional exhibiting space is 
brought into the aesthetic sphere from private or public area, from natural or 
industrial area, but also from the virtual area. Even if artworks are still on exhibit 
in museums and white-cube galleries, unconventional spaces are preferred for 
their opposition to totally neutral conventional spaces. 
Keywords: unconventional art exhibiting space, private exhibiting area/public 
exhibiting area, natural exhibiting area, industrial exhibiting area, virtual 
exhibiting area 

 
 

     Opera de artă contemporană diferă 
de opera tradiţională atât prin intenţio-
nalitate, funcţii, cât şi prin finalitate. Este 
percepută ca o realitate complexă ce nu 
mai respectă rigorile operei clasice şi care 
are un mesaj bazat pe o maximă libertate 
de exprimare. Din suma de elemente 
care-o alcătuiesc face parte istoricul 
apariţiei sale, contextul în care este pre-
zentată, modalitatea de expunere, verni-
sajul şi, în acelaşi timp, tot sistemul de 
relaţii care leagă aceste lucruri între ele. 
Depăşind condiţia de simplu obiect, ea 
poate fi acţiune sau experiment, pose-
dând ca primă trăsătură o capacitate 
aparte de interacţionare. „Arta a fost 
întotdeauna relaţională, remarcă esteti-
cianul Nicolas Bourriaud, într-o măsură 
mai mare sau mai mică, adică factor de 
socialitate şi fondatoare de dialog.”1 Cu 
                                                           
1 Nicolas Bourriaud, Estetica relaţională. Postpro-
ducţie, Editura Idea Design & Print, Cluj, 2007, 
p. 14. Nicolas Bourriaud (n. 1965), este curator, 
estetician şi critic de artă francez. 

atât mai mult în arta contemporană, 
unde atitudinea statică, în aşteptare, a 
obiectului artistic se transformă în ofen-
sivă, opera chemând şi solicitând privi-
torul, dar în acelaşi timp mergând spre el. 
Intenţiile de comunicare, venite din 
ambele părţi, se intersectează, ţesând 
împreună un mediu vibrant, în continuă 
transformare, mediu care cuprinde atât 
obiectul expus, cât şi privitorul, alături de 
spaţiul de expunere, toate acestea semni-
ficând, în totalitatea lor, opera de artă 
contemporană.   

Spaţiile publice convenţionale, în care 
arta contemporană îşi găseşte teritoriu 
propice de manifestare, sunt muzeele, 
galeriile şi centrele expoziţionale de artă. 
Spaţiile publice neconvenţionale sunt 
reprezentate de galeriile neconvenţionale 
(care pot fi practic orice fel de incinte, 
construite în mod expres în scop 
artistic), fie de zone cu alte destinaţii, dar 
adaptate expunerii. (De exemplu, Bienala 
de Artă Contemporană de la Haifa, 
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Israel, de anul acesta, 2010, a propus 
expunerea de artă în containere de marfă, 
aduse în mod expres şi integrate în zona 
celei mai importante şi mai circulate 
intersecţii din oraş, numită Port Campus.) 
Spre deosebire de spaţiile folosite ocazio-
nal pentru acţiuni artistice – de exemplu 
performance, intervenţii, expoziţii de o zi, 
galeriile neconvenţionale pot avea şi un 
statut oficial de „galerie”, fiind acreditate 
ca atare şi funcţionând doar în acest 
scop. 

 
Strada – spaţiul public  
devenit spaţiu artistic 
 
Un spaţiu neconvenţional pentru artă, 

foarte utilizat, este strada, un spaţiu 
comun, al tuturor membrilor unei comu-
nităţi, un teritoriu de tranziţie, dinamic, 
opus celui static al instituţiilor. Spaţiul 
public urban, ambiental, este încă din 
Antichitate sediul informaţiei, al publici-
tăţii şi al dezbaterilor. Este o zonă 
extrem de vizibilă, aflată la dispoziţia 
maselor, dar şi locul care oferă posibi-
lităţi de manifestare publicitară a indivi-
zilor sau a unor grupuri de indivizi. 
Spaţiul public urban mai poate fi carac-
terizat ca fiind în contradicţie cu spaţiul 
privat şi cu cel rezervat activităţilor de 
producţie.  

Arta face din stradă un spaţiu cu 
adevărat public, cu adevărat comun. 
„Activ ca prezenţă socială şi responsabil 
din punct de vedere moral, artistul plastic 
iese decis din atelier, abandonează sala de 
expoziţii sau, în cel mai bun caz, îi 
schimbă fizionomia obişnuită, şi vine în 
stradă, recuperează spaţii uitate sau 
compromise, polemizează direct sau 
indirect cu muzeul şi cu spiritul acade-
mic.”2 În general, în spaţiul urban, ieşirea 
în stradă a artistului stă sub semnul 
                                                           
2 http://www.romlit.ro/artistul_a_ieit_n_strad 

nemulţumirilor, sau al exersării libertăţii 
de exprimare. A face artă urbană este, în 
lumea artei, una din ultimele provocări: a 
transforma estetic ambientul unui oraş 
reprezintă un proces de o mare comple-
xitate. Arta în spaţiul public, în primul 
rând trebuie să se adapteze contextului 
urban căruia îi este destinată (ca un prim 
tip de relaţie). Apoi, pentru a putea fi 
iniţiat procesul elaborării şi concretizării 
ei, e necesară colaborarea interdiscipli-
nară dintre artist, arhitect, inginer, 
constructor, sociolog, etc., al căror pro-
iect comun trebuie să fie în acord cu 
cerinţele beneficiarului. 

Proiectul artistic stradal este poate cel 
mai propice loc de îmbinare al tehnicilor 
murale tradiţionale (frescă, sgraffito, 
mozaic, ceramică, sticlă, metal) cu noile 
tehnici (graffiti, sky art, land art sau artă 
electronică – computer art, laser şi holo-
grafie, video, billboard art, netart, locative 
art) iar rezultatele sunt surprinzătoare, 
constând într-o mare varietate de con-
cretizări: obiecte, evenimente, „imagini 
fixe (Billboard), fluide(Light Art, ecrane), 
efemere (proiecţii evenimente în timp 
real)”3. Referitor la spaţiile de expunere, 
propunem o clasificare referitoare la 
funcţiile acestora. Concret, arta străzii se 
poate realiza pe zidurile clădirilor, a blo-
curilor, a caselor private sau a instituţiilor 
publice, dar şi pe zidurile pasajelor subte-
rane sau ale staţiilor de metrou. La 
acestea mai putem adăuga suprafaţa pa-
nourilor publicitare, a vagoanelor de 
tramvai, tren sau metrou; se mai pot face 
intervenţii pe soclul monumentelor, pe 
asfalt, pe garduri, bănci sau coşuri de 
gunoi. Astfel, un prim exemplu ar putea 
fi reprezentat de proiecţiile pe faţadele 
clădirilor mari, cu arhitectură mai “com-
plicată”. Amintim în acest sens pro-
                                                           
3 Marilena Preda Sânc, Arta în spaţiul public, Ed. 
Cetatea de Scaun, Bucureşti, 2007, p. 34. 
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gramul „Nopţii albe” a Bucureştiului, 
având drept „suport” fosta „Casă a 
Poporului”, actualmente „Palatul Parla-
mentului”. Artiştii implicaţi în proiect au 
fost Dumitru Gorzo, Vali Chincişan, 
Vlad Nancă, Matei Branea. „Palatul 
Parlamentul se transforma la câteva mi-
nute în altceva, devenea un spaţiu mobil, 
ciudat prin alăturarea scopului de propa-
gandă comunistă în care a fost făcut cu 
libertatea lucrărilor artistice. Artiştii pre-
zenţi colorează clădirea monstruoasă, îi 
dau personalitate, o îmblânzesc sau o 
tratează ironic.”4  

În cadrul proiectelor urbane, eviden-
ţiem impactul vizual important al inter-
venţiilor monumentale prin tehnici spe-
cifice artei murale tradiţionale (frescă, 
sgraffito, acrilic, cimenturi colorate, etc.). 
Un astfel de exemplu de intervenţie 
murală în spaţiul public local este cel 
realizat de echipa participantă la proiec-
tul condus de artistul vizual, conferenţiar 
universitar Matei Bejenaru, pe suprafaţa 
unor blocuri din cartierul Tătăraşi, oraşul 
Iaşi (Fig. 1). La aceste exemple adăugăm 
şi „instalaţiile efemere”, de genul celor 
realizate la Bucureşti, în Piaţa Obor, de 
artista japoneză Aya Kato. Este vorba de 
aplicarea pe zone foarte mari, pe supra-
faţa unor blocuri, a unor pânze conţi-
nând lucrări de artă digitală. Menirea 
acestor intervenţii artistice în spaţiul stra-
dal este de a face cunoscută arta publi-
cului larg şi de a reabilita din punct de 
vedere estetic, pe cât posibil, zonele 
urbane comune, neutre şi gri.  

Suprafaţa blocurilor, a zidurilor 
acestora, reprezintă suportul ideal şi 
pentru arta străzii de mici dimensiuni – 
graffiti şi stencils. Intervenţiile gen 
graffiti, desene „zgâriate” pe perete, a 

                                                           
4 http://metropotam.ro/D-ale-Bucurestilor/2007/ 
09/art7379254276-Noaptea-alba-si-colorata-a-
Bucurestiului/ 

reprezentat una din modalităţile de 
exprimare publică încă din antichitate. 
Grecii şi romanii o făceau însă liber, 
acţiunile lor fiind tolerate şi chiar încu-
rajate, ne-fiind situate în afara legii. 
Asocierea făcută între graffiti sau stencils 
(desene executate cu ajutorul şablonului) 
şi vandalism e de dată mai recentă.  

Graffiti-ul modern, executat cu spray-
ul sau markerul permanent, este importat 
la noi din SUA. Din oraşele-focare ale 
graffiti-ului, New York şi Philadelphia, s-
au răspândit şi s-au diversificat tehnicile, 
s-au născut direcţii şi „stiluri”. Începând 
cu anii `70, cu interesul acordat de către 
galerii, graffiti capătă statulul oficial de 
„artă”. 

La noi în ţară arta graffiti s-a mani-
festat relativ târziu, începând cu anul 
2000, o dată cu mişcările hip hop sau rap, 
fenomenul luând amploare, mai ales în 
oraşul Bucureşti. Astăzi, grafferii români 
sunt din ce în ce mai activi în contextul 
citadin contemporan. În prezent se poate 
vorbi de o reală mişcare de Art Street cel 
puţin la nivelul capitalei şi a marilor oraşe 
ale ţării. Cultura graffiti, controversată, 
marginalizată sau încurajată, cu artiştii 
săi, recunoscuţi sau anonimi, şi-a câştigat 
dreptul de a exista în cultura urbană de 
astăzi (Fig. 2). 

Arta graffiti îşi găseşte loc în cele mai 
neconvenţionale spaţii ale oraşului; deşi 
pereţii clădirilor sunt foarte des utilizaţi, 
găsim graffiti şi pe zidurile pasajelor 
subterane sau ale staţiilor de metrou, pe 
garduri din metal, pe vagoanele de tren, 
metrou sau telecabină sau pe tot ce 
constituie suprafaţă plană sau nu. Există 
însă şi situaţii în care arta graffiti se 
expune în galerie. (Expoziţia Freedom for 
Lazy People a unor artişti români, care a 
avut loc în anul 2008 la New York). 
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Stencilul, a cărui durată de execuţie 
este mai scurtă datorită folosirii şablo-
nului realizat în prealabil, utilizează prac-
tic aceleaşi spaţii ca şi graffiti-ul obişnuit. 
Ca reprezentanţi cunoscuţi ai acestor 
forme de artă, îi remarcăm pe englezul 
Bansky, pentru arta graffiti, iar pentru 
stencil, îl cităm pe bucureşteanul Vlad 
Nancă. 

Un alt spaţiu artistic derivat din zona 
publică este cel destinat iniţial reclamei -
billboard-ul sau panoul publicitar. Pe 40 
de astfel de panouri, Primaria Sectorului 
1 din Bucureşti şi Asociaţia Transcena, în 
colaborare cu UNESCO si UNITER, au 
afişat în anul 2008 o serie de interpretări 
din arta lui Rembrandt. Astfel, publicul 
stradal a primit pe gratis câte o porţie de 
cultură din partea autorităţilor locale, 

      
Fig. 1.  Proiect condus de Matei Bejenaru – Intervenţii de pictură în spaţiul public, Iaşi 

 

           
Fig. 2.  Graffiti, Iaşi, cartierul Tătăraşi 
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acţiunea subliniind importanţa existenţei 
unei relaţii strânse între spaţiul public şi 
artele vizuale.  

În aceeaşi categorie poate fi încadrat 
un alt spaţiu neconvenţional de expu-
nere, galeria de pe gardul Parcului Copou 
din Bulevardul Carol, din oraşul Iaşi. 
Este spaţiul unor expuneri de artă pla-
stică, poezie, proiecte de arhitectură 
(Fig. 3), o galerie în stradă, situată într-
un loc foarte circulat, cu siguranţă cea 
mai vizitată galerie din Iaşi. 

 

 
Fig. 3.  Galeria de pe gard, Parcul Copou, Iaşi 

 
Spaţiul privat devenit spaţiu 
artistic. „Expoziţia de apartament” 
 
Ca o noutate în peisajul cultural 

românesc, conceptul de „home gallery” 
(galerie la domiciliu) se referă la aducerea 
spaţiului privat în zona publică, cu 
scopul de promovare a artei contem-
porane realizată, mai ales, de artiştii 
tineri. Fie că aceştia nu aparţin sistemului 
oficial al promovării de artă din cauza 
vârstei, fie din cauza convingerilor 
personale, fie din alte motive. Pentru 
tinerii artişti ca Mircea Nicolae, Vlad 
Nancă sau Claudiu Cobilanschi, aceste 
locuri de expunere se transformă în gale-
rii. (De regulă, spaţiile expoziţionale repre-
zintă, în realitate, propriile apartamente). 

În acest sens, „Apartamentul 17” 
oferă un spaţiu expoziţional acestei 
forme mai recente de artă. Situat în 
centrul Bucureştiului, într-un apartament 
abandonat, el va fi „reabilitat”, mai întâi 
fizic de Vlad Nancă şi Mircea Nicolae, 
scopul iniţial fiind acela de a face un 
atelier şi un spaţiu de discuţii, loc de 
întâlniri cu oameni din lumea artei. În 
octombrie 2008 a avut loc primul 
vernisaj, cel al expoziţiei „Zarea/Made în 
Republica Moldova”. Trei artişti români 
şi moldoveni au expus documentaţia la 
două din performance-urile proiectului 
comun desfăşurat într-un spaţiul public 
din Chişinău: „Podul de flori”(Nicoleta 
Esinencu, Vlad Nancă¸ Mircea Nicolae) 
şi „Coroane funerare”(Mircea Nicolae, 
Vlad Nancă).  

„Există foarte mulţi oameni care nu 
îşi găsesc încă drumul într-un context 
instituţional şi credem că e misiunea 
noastră să le oferim un cadru în care 
aceştia să funcţioneze. (...) Cred că ei 
sunt ţinta noastră – cei care fac lucruri 
pentru că au nevoie de ele şi nu aşteaptă 
resurse, idei si sprijin emoţional de la 
nişte instituţii şi persoane incapabile să le 
ofere în acest moment.(…) În contextul 
galeriilor bucureştene, apartamentul 17 
are de oferit o oarecare intimitate legată 
de publicul restrâns, disponibilitatea 
pentru dialog în jurul lucrărilor de pe 
perete, dar şi o deschidere către artişti 
tineri valoroşi care sunt mai puţin 
cunoscuţi în circuitul oficial al artei 
contemporane locale. La nivel calitativ 
ne interesează prospeţimea viziunii, 
inovaţia şi legătura cu problemele de 
nivel colectiv şi individual cu care ne 
confruntăm în prezent.”5 

Atât Vlad Nancă, cât şi Mircea 
Nicolae, în afară de acest spaţiu expo-
ziţional au fiecare la domiciliul lor, 
propria galerie de artă. „Sufrageriile-
galerii” funcţionează practic după ace-

                                                           
5 http:mircea-nicolae.blogspot.com 
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leaşi reguli ca şi galeriile „normale”; atât 
doar că artistul este şi curator, manager, 
şi galerist şi că din toate aceste puncte de 
vedere, acţiunile lui sunt expresia unei 
libertăţi asumate. Nimic mai important 
pentru artistul contemporan decât liber-
tatea creatoare. Dacă „2020 Home 
Gallery” funcţionează şi ca sediu pentru 
grupul de discuţii „Începem”, şi ca 
atelier, Galeria 29 este un fel de loc de 
difuzare al obiectului artistic contem-
poran. Mircea Nicolae îşi dăruieşte toate 
lucrările la sfârşitul expoziţiilor. Publicul, 
pleacă întotdeauna acasă cu un „frag-
ment” de expoziţie, lucru care se întâm-
plă foarte rar în sistemul „clasic”.  

În acelaşi context, propunem şi 
exemplul ciclului expoziţional de la Gale-
ria 29: „Pământ românesc”, „Ne duc cu 
zăhărelul” şi performance-ul „Masa tăcerii” 
a lui Răzvan Botis, eveniment curatoriat 
de Stefan Tiron. Artistul expune reci-
piente umplute cu pământ românesc şi 
acadele în formă de “Românie”, care în 
final sunt oferite publicului printr-o tom-
bolă. Performance-ul este de fapt realizarea 
în variantă miniaturală a „Mesei tăcerii” a 
lui Brâncuşi, folosind materiale necon-
venţionale – parizer şi crenvurşti. O dată 
terminat, proiectul este oferit publicului 
spre a fi consumat. În felul acesta, mesa-
jul (ironic, de natură naţionalistă) este cu 
siguranţă perceput şi însuşit. 

Deşi la noi în ţară nu există un feno-
men „home gallery” propriu-zis, totuşi 
practica expoziţională la domiciliu este 
întâlnită mai ales în centrele universitare 
din Cluj sau Iaşi (de către studenţi sau 
tineri absolvenţi de artă plastică). Aceste 
activităţi pot avea un caracter permanent 
(ca în cazurile de mai sus), sau sunt 
ocazionale. Un astfel de eveniment a avut 
loc în Iaşi, într-un apartament cu două 
camere din cartierul Tătăraşi (Fig. 4). 
Doi studenţi ai Universităţii de Arte, 
Eugen Pop şi Andrei Morteci, au adus 
publicul acasă, în apartamentul lor 
închiriat de la etajul II. Cei doi tineri au 

expus pictură şi desen, însă modul de 
expunere a fost inedit, lucrările alcătuind 
un fel de tapet care a acoperit în între-
gime pereţii încăperilor. Acolo unde 
spaţiul a fost dificil de integrat, (balconul, 
de exemplu), s-a recurs la tapetul de 
ziare, pentru a păstra unitatea ansam-
blului.  

 

 
 

Fig. 4.  Eugen Pop, Andrei Morteci, 
Expoziţie de apartament, Iaşi 

 
Giuliano Nardin, este un alt practi-

cant al acestei forme de artă. În aparta-
mentul său închiriat din Bucureşti, pe 
strada Ion Florescu nr. 13. are un spaţiu 
care serveşte şi ca atelier, si ca galerie (se 
numeşte Sun Art Studio). Artistul deşi 
expune în galeriile convenţionale ca 
„Apollo” sau „Orizont”, deplina libertate 
de manifestare o găseşte în apartamentul 
transformat în galerie. (De exemplu cu 
prima expoziţie personală deschisă aici: 
Summer Works, în toamna anului 2006). 
Spaţiul privat nu înseamnă însă doar 
apartament. Astfel, Claudiu Cobilanschi 
îşi pune garajul auto la dispoziţia artei, 
invitând artişti să expună în spaţiul său, unde 
mai organizează performace-uri, workshop-uri.  

Toate iniţiativele prezentate mai sus 
au de fapt ca rol principal încurajarea 
schimbului cultural, transmiterea infor-
maţiei din sfera artei contemporane către 
publicul larg, indiferent de posibilităţile 
financiare sau de contextul social. Aceste 
spaţii alternative oferă şanse de mani-
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festare tuturor artiştilor, sunt deschise 
celor mai diverse tipuri de manifestări 
artistice, se adresează tuturor categoriilor 
de public interesate, fără discriminări. 
Sunt spaţii deschise, în care artiştii-orga-
nizatori distribuie de la oportunităţi 
până la obiecte de artă. Garajul lui 
Cobilanschi, de exemplu, poate deveni, la 
cerere, „orice”, construindu-şi, în funcţie 
acţiunea ce urmează să se desfăşoare, 
„propria identitate şi propriul cerc de 
participanţi.” 

Deşi neconvenţionale ca destinaţie, 
spaţiile de expunere din zona privată, de 
regulă sunt camere goale de apartament 
(încadrându-se practic în categoria de 
„cub alb”), dar care oferă posibilităţi 
diverse de expunere, asigurând o maximă 
libertate de exprimare. Tipurile de mani-
festări care se desfăşoară în astfel de 
spaţii ţin de regulă de sfera artei alter-
native şi astfel, expunerile care au loc 
aici, au un caracter pronunţat necon-
venţional.  

  
Spaţiul natural devenit  
spaţiu artistic 
 
Dincolo de rolul său de subiect al 

reprezentării, spaţiul natural devine în 
arta contemporană loc de expunere, de 
desfăşurare pentru artă, el înglobează la 
modul fizic opera. Mişcarea artistică 
contemporană în cadrul căreia artiştii 
„intervin” asupra cadrului natural în 
general, asupra peisajului în special, se 
numeşte Land Art. Lucrările realizate de 
artiştii ce aderă la această formă de artă, 
subliniază unitatea care există între tot ce 
înseamnă creaţie naturală şi creativitatea 
umană. Aceste opere de artă se inte-
grează în spaţiul natural în mod sim-
biotic, încercând o convieţuire reală cu 
acesta.  

Apărut de mai bine de 40 de ani (la 
noi în ţară, după 1989), Land Art-a s-a 
manifestat în special în cadrul taberelor 
de creaţie. În 2006, la Făget-Izvor (Cluj), 

sub denumirea de „Natural-Artificial”, s-
a organizat primul workshop românesc de 
Land Art. În 2006, la Cucuteni (sit arheo-
logic cunoscut), are loc tabăra de creaţie 
intitulată HUMAn (organizator, Ionela 
Mihuleac). Grupul focAR, prezent la 
eveniment, a adus la acelaşi numitor 
comun arta contemporană şi spiritul 
ancestral al locului. Tema abordată la 
Cucuteni a fost inspirată de realitatea 
arhaică, în timp ce modul de lucru şi 
spaţiul de expunere au fost de factură 
contemporană şi neconvenţională. Mai 
exact, motive decorative caracteristice 
culturii zonei au fost preluate, interpre-
tate şi ulterior introduse în lucrări – 
instalaţii de Land Art („Cercul”) şi în 
performance-ul numit „Trecerea”, în care ei 
înşişi devin două statuiete purtând 
semnele definitorii ale acestei culturi.  

Deseori, mesajul Land-Art-ei este 
preponderent ecologic, dar întotdeauna 
subordonat interesului artistic, care este 
unul complex şi la a cărui transmitere 
colaborează un întreg sistem de elemente 
(de relaţii). De exemplu „ Rondul de 
trandafiri” (Fig. 5), intervenţie realizată 
în cadrul taberei de creaţie de la Hodora 
(judeţul Iaşi) de anul acesta (2010), pune 
faţă în faţă naturalul cu artificialul, 
deschiderea cu limitarea, verdele câm-
pului cu rozul chimic al trandafirilor 
imprimaţi pe faţa de masă din plastic, 
atrăgând atenţia asupra tendinţelor socie-
tăţii contemporane de a căuta surogate 
pentru tot ce există în mod natural în 
jurul nostru (dintr-o aberantă dorinţă de 
„îmbunătăţire” a vieţii). Important şi de 
actualitate este mesajul artistului, care 
luptă împotriva tiparelor şi-a kitsch-ului, 
împotriva cererii insistente de producţii 
pe înţelesul tuturor, destinate unui anu-
mit tip de public, fără instruire în dome-
niul cultural – artistic. 
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Fig. 5.  Adina Tofan, Rondul de trandafiri, 

intervenţie în spaţiul natural 
 

O creaţie Land Art poate fi în acelaşi 
timp o acţiune, un performance desfăşurat 
într-un loc selectat anume, o intervenţie 
asupra unui spaţiu natural, sau pur şi 
simplu o expunere a unor opere de artă 
într-un cadru natural, care pare a fi 
capabil să pună în valoare opera. În zona 
Land Art-ei se îmbină o multitudine de 
limbaje, specifice diferitelor tipuri de 
artă: libertatea de exprimare, caracterul 
efemer sau cel experimental al actului de 
expunere, implicarea publicului în acţiuni 
etc. – toate acestea reprezintă trăsături 
definitorii ale acestui gen de artă. 
Performance-ul tânărului artist Ioan Pricop 
(Fig. 6), tot de la Hodora, desfăşurat la 
înălţime, pe coama unui deal din împre-
jurimile localităţii, a reunit la un loc 
multe din aceste elemente. A fost o 
acţiune prin care artistul a încercat un fel 
de exorcizare a „negativului” din viaţa 
noastră. A fost o intervenţie asupra spa-
ţiului prin instalaţia care a rămas ampla-
sată în acel loc: o toacă înscrisă cu mesaje 
negative, resturile unui foc în care au ars 
aceleaşi mesaje, scrise pe hârtie, obţinute 
cu ajutorul publicului. A fost o între-
prindere cu caracter clar experimental, 
dar şi efemer, pentru că, o dată cu înche-
ierea acţiunii, s-a consumat şi opera.  

Alături de analiza relaţiei dintre spa-
ţiul natural şi Land-Art, în continuare ne 

vom referi la spaţiul „natural urban”, în 
special la spaţiile verzi ale oraşului (ca de 
exemplu zonele abandonate ale perife-
riilor – maidanele). Natura de la margi-
nea oraşului – şi nu numai, pentru că 
maidane întâlnim şi în centru – terenurile 
rămase nefolosite, care ţin de oraş dar 
sunt neconstruite încă, sau demolate. 
Aceste zone sunt deseori folosite ca 
spaţii de expunere. Ne referim, în gene-
ral, la zonele de tranziţie dintre oraş şi 
adevărata natură. „Maidanul trăieşte 
în/din propria sa indeterminare. Refuză 
orice ierarhie – nu este un spaţiu urban, 
nu este un spaţiu rural, nu este un spaţiu 
natural – şi este ceva din toate acestea. 

Este un spaţiu neinstituţionalizat şi 
absolut neinstituţionalizabil – în afara 
distrugerii caracterului lui de zonă liberă. 
Rămâne un spaţiu al incertitudinii – nici 
cultural nici utilitar (mediu generat de 
cultură şi dezvoltându-se spre destră-

 

 

Fig. 6.  Ioan Pricop, Performance 
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marea sistemului ei şi spre inventarea 
unei noi naturi), nici durabil nici efemer, 
nici construit nici neconstruit. (...) Este 
un spaţiu underground prin izolarea lui şi 
prin tipul de selecţie pe care îl practică 
asupra noastră, un spaţiu ascuns ce, 
paradoxal, se desfăşoară zilnic sub pri-
virile indiferente ale fiecăruia dintre 
noi.”6 Arta nouă găseşte şi aici, în aceste 
zone, o anume şansă de a se manifesta 
liber, căci maidanul este prin excelenţă 
un spaţiu deschis, ne-supus nici unei 
reguli. Artele alternative, (Land-Art, 
performance, etc.), toate aceste arte îşi 
găsesc teren propice aici, într-un act de 
intervenţie, de semnalare şi de salvare a 
naturii (prin artă). 

Unul din primele mari performance-uri 
ale Iaşiului a fost cel realizat de artistul 
vizual Matei Bejenaru, intitulat „Alexandru 
cel Bun”. Acesta a avut loc în decembrie 
1994, într-un astfel de spaţiu. Undeva, în 
zona cartierului muncitoresc cu acelaşi 
nume, pe un teren fără nici o func-
ţionalitate clară, artistul a pus în 
funcţiune o instalaţie de afumat cârnaţi şi 
a invitat vecinii de cartier, obişnuiţi cu 
asemenea practici rurale, să o folosească. 
În timpul desfăşurării acţiunii, artistul s-a 
documentat asupra modului lor de viaţă, 
în contextul în care falimentarea între-
prinderilor comuniste mărise apreciabil 
rata şomajului. În 2003, în acelaşi spaţiu, 
artistul a instalat o cameră de filmat 
pentru a urmări modificările apărute în 
timp. În locul spaţiului viran erau acum 
biserici şi reclame. Proiectul în sine s-a 
concretizat în două documente video 
realizate în acelaşi spaţiu, la diferenţă de 
timp de 10 ani. „Artistul Matei Bejenaru 
porneşte de la materia primă preferată – 
realitatea socială – şi o reprezintă ameste-
când datele obiective cu instrumente ale 

                                                           
6 Ioana Tudora, în Ciprian Mihali (coord.) Altfel de 
spaţii, Ed. Paidea, Bucureşti, 2001, p. 124. 

subiectivităţii artistice, dar şi folosind mai 
multe straturi de intenţie.”7 

La începutul anului 2008, trei artişti 
din Bucureşti – Tudor Prisacariu, Elena 
Ciobanu şi Mircea Nicolae au transfor-
mat o zonă centrală abandonată a capi-
talei unde au realizat o instalaţie (Elena 
Ciobanu), o intervenţie (Mircea Nicolae) 
şi un performance ( Tudor Prisacariu). 
Numită „Re_luare”, suma de acţiuni a 
pus în discuţie revenirea asupra sensu-
rilor şi valorilor specifice unui centru 
urban contemporan. 

În concluzie, spaţiul natural de orice 
factură (fie că este vorba de zone verzi 
nelimitate ca suprafaţă, neafectate de 
civilizaţie şi, în general, de prezenţa 
omului, fie că sunt din mediul rural sau 
urban, fie că folosesc unui scop anume 
sau sunt abandonate), reprezintă pentru 
artistul contemporan un „material” pre-
ţios de utilizat în arta sa. Fiind un spaţiu 
neconvenţional de expunere, el este locul 
ideal de desfăşurare pentru diverse forme de 
artă contemporană: Land-Art, performance, 
intervenţii, instalaţii etc. 

  
Spaţiul industrial devenit  
spaţiu artistic. „Fabrica” 
 
Maidanele nu sunt singurele zone 

urbane abandonate pe care arta nouă le 
poate utiliza. Această artă revendică tot 
mai mult teritorii care nu au nici o 
destinaţie sau care-şi pierd funcţiile ini-
ţiale. În acest sens, ne referim în special 
la complexele industriale ieşite definitiv 
din circuit, din sfera economică. Cău-
tarea de zone alternative de expunere sau 
de manifestare artistică reprezintă una 
din „obsesiile” permanente ale artistului 
contemporan. Este un fenomen general 
şi nu cazuri izolate, manifestări de 
anvergură din lumea artei desfăşurând-se 
în locaţii de acest gen. „Bienalele de artă 

                                                           
7 Adriana Gheorghe, „Matei Bejenaru la ICR”, în 
Suplimentul de Cultură nr. 181/31 mai-6 iunie 2008. 
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contemporană ies încet încet total din 
muzee, spune Bogdan Ghiu în Atelier 
LiterNet, şi chiar din oraşe , şi încep să 
acopere regiuni volatile.(...) Arta devine 
artă a locaţiei, a locării, a găsirii, a 
parazitării-reamenajării de locaţii. Tot 
mai frecvent, şi în registru nu doar 
material-urbanistic, ci şi structural-sim-
bolic, arta ia locul industriei, în cadrul 
capitalismului, ocupând hale dezafectate 
de globalizarea delocalizantă a capita-
lismului contemporan”8 

Relaţia artelor alternative cu mediul 
contemporan este esenţială. Recuperează 
şi aduce în favoarea ei orice fel de 
materiale, orice fel de locaţii. Reciclează 
lucrurile, intervine asemenea artelor 
„angajate” cultural şi social.  

Există diferite motive pentru care arta 
contemporană apelează la locaţii de tip 
nou, începând cu raţiuni de ordin practic – 
de la criza de spaţii, până la raţiunile de 
tip pur estetic şi conceptual. Având în 
comun o frumuseţe aparte şi o anumită 
poezie, amintind cumva de peisajele 
romantismului german, maidanele şi 
spaţiile industriale dezafectate satisfac şi 
astfel de „nevoi” ale artiştilor. 

Spaţiile de această factură sunt dintre 
cele mai neconvenţionale cu putinţă, 
datorită faptului că ele, odinioară, ser-
veau unor scopuri mult diferite de cele în 
care le foloseşte astăzi arta. Arta contem-
porană îşi construieşte discursul în cola-
borare directă cu spaţiul în care se 
desfăşoară, iar expuneri neconvenţionale 
au loc în acest context particular. Dialo-
ghează cu spaţiul ales, dar se şi asociază 
cu el, în sensul afirmaţiei lui Bogdan Ghiu: 
„Arta profită de arhitectură, parazitează 
arhitectura, se confundă cu ea.” 

Ca o soluţie de „compromis” între 
spaţiul cu destinaţie industrială şi galeriile 

                                                           
8 o/articol/6763/Bogdan-Ghiu/Arta-postcontem-
porana-compendiu-de-cercetare.html.  
Bogdan Ghiu (n. 1958) este eseist, critic, teore-
tician (arte, media, literatură) 

de artă, semnalăm cazul special al 
showroom-urilor , iar expunerile de artă în 
aceste spaţii reprezintă fenomene din ce 
în ce mai întâlnite. Aşadar, showroom-ul 
reprezintă un spaţiu din sfera industrială, 
dar care nu serveşte ca loc de producţie, 
ci este destinat expunerii de produse 
industriale, în vederea comercializării 
acestora. Este deci, până la urmă, un 
spaţiu de expunere convenţional – 
neconvenţional. Remarcăm o astfel de 
expoziţie la Iaşi, din iniţiativa criticului 
de artă Corneliu Antim. Douăzeci şi unu 
de artişti români reprezentativi au expus 
creaţii sculpturale într-un mod incredibil 
de firesc într-o zonă cu destinaţie de 
expunere de automobile, uşor de adaptat 
unor manifestări vizual – artistice. 

Dar dintre evenimentele de marcă, 
privind transformarea spaţiilor industriale 
in spaţii de expunere artistică evidenţiem 
cazul Kokerei Zollverein din oraşul Essen, 
Germania, situaţie probabil neîntâlnită 
nicăieri altundeva în lume. Practic spaţiul 
imens al unei foste cocserii a fost 
transformat pentru o perioadă de trei ani 
(2001-2003) într-un centru foarte activ 
de artă contemporană. Proiecte de mare 
amploare au angrenat artişti şi curatori de 
renume, desfăşurate an de an, având 
subiecte din ce în ce mai incitante. 
Acţiunea a debutat în 2001 cu expoziţiile 
numite „Muncă”, „Timp liber”, „Teamă”, 
iar în anul 2002 a fost dezvoltat proiectul 
„Campus”, şi în 2003 „Oraşul deschis: 
modele de utilizare”. Axate în general pe 
probleme de ordin social gen “salariu 
de bază pentru toţi”, „radicalism de 
dreapta”, „politica educaţională”, „sfera 
publică”, proiectele îşi găseau o zonă 
ideală de desfăşurare în aceste spaţii 
readaptate.  

Ultimul proiect, cel din 2003 a 
analizat problema pusă în discuţie în 
textul de faţă – transformarea spaţiilor de 
diverse facturi, (în cazul acesta spaţiul 
industrial), în spaţii publice, prin inter-
mediul artei. În concluzie, remarcăm 



Adina TOFAN 

 53 

succesul acestui proiect, ca un argument 
convingător cu privire la flexibilitatea şi 
adaptabilitatea artelor alternative con-
temporane.  

La acest exemplu se mai adaugă 
numeroase alte intervenţii artistice, de 
exemplu „Piscina de fabrică” a artiştilor 
germani Dirk Paschke şi Daniel Milohnic 
(Frankfurt), sau „Atelier de gătit” a 
artistului Sebastian Stohrer, transfor-
mând terenul pustiu al fabricii într-un loc 
de întâlnire activ – social şi cultural 
deopotrivă. Iar în cadrul proiectului 
„Oraşul deschis” artistul român Dan 
Perjovschi, urmărind aceeaşi idee, de 
transformare a spaţiului industrial în 
spaţiu cultural, a acoperit cu desene, pe 
parcursul a trei luni de zile de muncă, o 
suprafaţă de 700 mp aflată la nivelul 
locaţiei Kokerei Zollverein. 
Şi la noi în ţară, peisajul industrial 

dezafectat reprezintă un spaţiu artistic 
potenţial obişnuit. Un artist reprezentativ 
al acestei forme de expunere este artistul 
român Gilli Mocanu. Sub tutela curato-
rială a Livianei Dan, el deschide în iulie 
2008, expoziţia „GM” în spaţiul unei 
foste fabrici de ciorapi din Bucureşti, 
constituit din două săli foarte mari, cu 
pereţii încărcaţi cu graffiti şi zgârieturi, 
care astfel îl particularizează şi îl face 
special. „Spaţiul este hotărâtor pentru ca 
o expunere să fie expoziţie”9, spune Gilli 
Mocanu într-un interviu. Spaţiul pune în 
evidenţă opera sau o anihilează. Dar 
aceste zone sunt influenţate şi de o anume 
etică a locului, atunci când devin teren 
propice pentru desfăşurarea artei. În 
acest fel, spaţiile neconvenţionale devin 
şi se prezintă ca spaţii convenţionale.  

 
Spaţiul virtual devenit  
spaţiu artistic 
  
 „De-a lungul istoriei filozofiei, noţiu-

nea de realitate a căpătat diferite sensuri: 

                                                           
9 http://www.listenoir.ro 

de la ideea de realitate-substanţă şi de 
realitate secundă a ideilor la Aristotel 
până la ideea de realitate divină şi de 
realitate terestră în accepţiunea religioasă 
a Evului Mediu, de la realitatea simţirilor 
şi realitatea intelectului la Descartes până 
la realitatea ştiinţifică a modernităţii şi la 
realitatea simulacrului în postmoderni-
tate, adică realitatea virtuală.”10 

Computerul, responsabil pentru tot 
ce înseamnă azi revoluţie tehnologică, a 
reuşit să ne transforme într-atât viaţa 
încât a ajuns să ne ofere variante de 
situaţii şi spaţii alternative de viaţă. 
Deasupra oricăror reguli sau constrângeri 
(de ordin fizic), spaţiul virtual se consti-
tuie într-un teritoriu al tuturor posibili-
tăţilor. Este de asemeni un spaţiu în care 
ne simţim cu totul protejaţi de orice tip 
de agresiune exterioară pentru că ne 
putem păstra anonimatul, un spaţiu în 
care suntem în întregime liberi. Realitatea 
fizică şi realitatea virtuală funcţionează 
însă foarte bine în paralel, în sensul în 
care „Cyberspaţiul este situat între două 
lumi, ecranul fiind pragul de trecere sau 
fereastra/poartă către un alt spaţiu. 
Localizat la limita dintre lumea realităţii, 
a hardware-ului computeristic şi a utili-
zatorului/locuitorului şi lumea bazelor 
de date 3D în care acesta din urmă este 
proiectat, cyberspaţiul este construit prin 
intermediul a două tendinţe complemen-
tare: spaţiul real fizic devine abstract şi 
spaţiul mental devine concret.”11 Această 
„trecere” dintr-o parte în alta a ecranului, 
infiltrarea elementelor din sfera reală în 
cea virtuală şi invers sunt din ce în ce mai 
vizibile, dacă ne gândim doar la influen-
ţele profunde pe care „fapte” petrecute 
în spaţiul calculatorului le au asupra vieţii 
noastre concrete, sau dacă ne gândim la 
felul în care noi, prin acţiunile corpului 
nostru fizic şi prin gândirea noastră, 

                                                           
10 http://www.observatorcultural.ro/Conditia-spa-
tiului-virtual*articleID_8638-articles_details.html 
11 Ibidem. 
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intervenim în mod direct şi practic, 
determinăm şi dirijăm lumea virtuală din 
computerul personal.  

Arta a împrumutat din tehnologie tot 
ce i-a devenit util, în acelaşi timp însă 
tehnologia pune pe gânduri, interoghează 
expresia şi valoarea artistică. Dar coabi-
tarea poate fi benefică, mai ales atunci 
când tehnologia creează spaţii de 
prezentare prin realizarea unor noi forme 
de expunere – galeriile virtuale.  

Galeriile virtuale prezintă un aspect 
inedit: deşi ele , fizic, nu există, sunt o 
realitate potenţială virtual – obiectivă. 
Oriunde există Internet, se poate accesa 
şi „vizita” o galerie aflată la celălalt pol al 
globului pământesc. Acesta este aspectul 
esenţial pentru care, într-adevăr, are sens 
şi eficienţă existenţa acestui tip de galerii. 
Este adevărat, la prima vedere, raţiunea 
înfiinţării lor este una comercială. Mulţi 
artişti (mai mult sau mai puţin cunoscuţi) 
îşi fac galerie virtuală în scopul, uneori 
declarat de a face reclamă si de a vinde 
artă. Pe de altă parte, expoziţiile virtuale 
lipsesc vizitatorul de contactul direct cu 
opera de artă, îl lipsesc de tot complexul 
acela de factori esenţiali şi de relaţii care 
compun, împreună, evenimentul artistic. 
De aceea, arta contemporană nu va 
abuza de această formă de expoziţie, ci 
va pune accent pe aspectele informative, 
pe documentaţii, etc., pentru a putea 
sprijini acţiunile reale. 

Ca exemple de galerii virtuale ale 
momentului, semnalăm galeria virtuală 
de stencil-uri a lui Vlad Nancă şi galeria 
„Masters of Impressionism” (Maeştri ai 
Impresionismului), disponibilă pe DVD-
ul cu acelaşi nume, produs de compania 
americană „Plasma Window”. În primul 
caz remarcăm calitatea conţinutului, 
informaţiei, dar şi faptul realizării unei 
astfel de galerii în peisajul artei contem-
porane româneşti. Nu este o galerie cu 
vânzare, este de fapt un fel de carte de 
istoria artei ilustrată, care relatează 
despre fenomenul românesc streetart, ofe-

rind o imagine de ansamblu la nivel 
naţional. Dar motivul alegerii galeriei lui 
Vlad Nancă este faptul că galeria virtuală 
este practic singura soluţie pentru a putea 
alătura peste 400 de lucrări, condiţie prin 
care galeria virtuală îşi justifică din plin 
existenţa. Al doilea exemplu de galerie 
virtuală ne deplasează într-o zonă cu 
totul diferită, deşi practic are acelaşi rol, 
de a face accesibile vederii opere de artă 
(situate, de această dată, în diverse colţuri 
ale lumii). Dacă galeria lui Vlad Nancă 
(disponibilă pe Internet – cel mai comun 
şi mai ieftin canal de comunicare) expune 
lucrări ale unor artişti anonimi locali, 
majoritatea dintre ele fiind executate pe 
zidurile vechi ale unor clădiri de periferie, 
şi al căror mesaj oglindeşte stări de fapt 
dintre cele mai grave, galeria propusă de 
„Plasma Window” (prezentând artişti 
celebri precum Van Gogh, Degas, 
Monet, Manet, Renoir), se situează 
cumva la polul opus, mai întâi prin 
„greutatea” materialului oferit, cât şi prin 
modul de prezentare şi destinaţia DVD-
ului. Acesta serveşte, de fapt, vizionării la 
domiciliu, şi are ca suport plasma TV 
utilizată ca tablou; el derulează infor-
maţia intermitent, rulând încontinuu, în 
funcţie de dorinţa utilizatorului. În 
contrast cu galeria de stencil-uri, care are 
un caracter documentar (fiind un mate-
rial important în arhiva culturală locală), 
care este accesibilă aproape oricui, galeria 
„Masters of Impressionism” se adresează 
unui public restrâns, şi răspunde oare-
cum mai mult unor raţiuni legate de 
modă, de „trend”. 

Un alt tip de galerie ne înfăţişează un 
punct de vedere diferit al prezentării: în 
acest caz galeria în sine, (nu doar 
lucrările), reprezintă operă de artă. Aici, 
expoziţia virtuală este realizată de 
specialişti în artă publicitară, fiind profe-
sionişti „web-designeri”, specializaţi în 
astfel de acţiuni. Aceştia realizează o 
gamă largă de pachete cu un conţinut fie 
comercial, fie cultural, fie de altă natură. 
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Expoziţiile virtuale configurate de către 
aceştia permit accesarea rapidă şi pe arii 
geografice largi. Astăzi, această formă de 
prezentare este din ce în ce mai practi-
cată; astfel putem presupune că viitorul 
va mai aduce noutăţi (benefice) în fa-
voarea accesului şi însuşirii informaţiei 
din domeniul vizual – artistic naţional şi 
internaţional.  

  
Manifestările cultural – artistice carac-

teristice artei contemporane au nevoie de 
spaţii de desfăşurare specifice. Ele nu îşi 
pot exprima pe deplin intenţiile decât 
într-un context special, depinzând de un 
complex întreg de factori. Spaţiul necon-
venţional de expunere a operei de artă, 
de diverse facturi, este „transferat” în 
sfera estetică (asemenea obiectelor gata-
făcute aduse în galerie), din zona privată 

sau publică, din zona naturală sau 
industrială, dar şi din zona virtuală. 
Artiştii artei noi apelează la astfel de 
spaţii dintr-o necesitate interioară, din 
nevoia de a „desfăşura”, şi nu doar 
„instala”, opera într-un mediu prielnic, 
pentru o prezentare şi o comunicare 
optimă cu publicul. Deşi nu se renunţă la 
spaţiile convenţionale de expunere, la 
muzee sau la galeriile de tip „white 
cube”, totuşi spaţiul neconvenţional este 
preferat pentru încărcătura sa ideatică, 
opusă neutralităţii spaţiului convenţional. 
Pornind uneori, în demersul expoziţio-
nal, în sens invers, de la spaţiul de expu-
nere la creaţie, adaptând şi „dedicând” 
opera acestui spaţiu, artistul contem-
poran sugerează tocmai importanţa 
acestor spaţii în sine, ca generatoare de 
gesturi şi de acţiuni vizual-artistice. 
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