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Katharina Grosse
1961 (Freiburg im Breisgau, Germania/ Germany)

Lucrările Katharinei Grosse estompează distincția dintre 
pictură, sculptură și arhitectură prin faptul că, adesea, ele 
ocupă spații sau peisaje întregi. Grosse este interesată de 
dimensiunea spațială a picturii și preferă adesea intervențiile 
site-specific, care „încetinesc [pictura] și amplifică aspecte 
ale mișcării. În practica mea de atelier, comprim spațiul de 
activitate. Supraîncarc suprafața”. Este semnificativă distincția 
pe care o face Grosse între ritmul mai lent pe care îl adoptă 
când pictează pereți, podele sau tavane și activitatea intensă 
care are loc pe suprafața picturilor sale bidimensionale. Fără 
titlu (2020) amintește de instalațiile ei pictoriale imersive 
datorită dimensiunii mari, dar poartă și o încărcătură psihologică 
asemănătoare cu lucrările ei mai intime. Avântul dinamic care 
caracterizează această lucrare, printre altele, este obținut prin 
folosirea unui pistol de vopsit industrial – o metodă care separă 
pictura de mâna artistei și îi asociază lucrările cu ideea de street 
art și artă murală.

Katharina Grosse’s work blurs the distinctions between 
painting, sculpture, and architecture, as they often take 
over entire spaces and landscapes. Interested in the spatial 
dimension of painting Grosse often privileges site-specific 
interventions, which allow her “to slow it [painting] down and 
magnify aspects of the movement. In my studio practice, 
I compress the space of activity. I overcharge the surface.” 
The distinction Grosse makes between the slower pace, 
which she adopts when making paintings that sweep across 
walls, floors, and ceilings, and the intense activity that instead 
happens on the surface of her two-dimensional paintings is 
significant. Untitled (2020) is reminiscent, in its scale, of her 
all-immersive pictorial installations, while also being invested 
with a psychological charge not dissimilar from her more 
intimate works. The sweeping movement that characterizes 
this and other pieces is obtained by using an industrial spray 
gun – a method that distances the painting from the artist’s 
hand and connects her work to street art and murals. 

Vezi lucrarea • See the work
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Fără titlu
Untitled
2020

acrilic pe pânză
acrylic on canvas

211 x 402 cm

Colecția MARe/ Muzeul de Artă Recentă
MARe/ Museum of Recent Art collection
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Fără titlu
Untitled
2000

ulei pe pânză
oil on canvas

250 x 200 cm

Colecția MARe/ Muzeul de Artă Recentă
MARe/ Museum of Recent Art collection



13
1

Andreas Gursky
1955 (Leipzig, Germania/ Germany)

Andreas Gursky este unul dintre cei mai importanți fotografi 
contemporani și a studiat cu fotografii legendari Bernd și 
Hilla Becher la Kunstakademie, Düsseldorf în 1980. Spre 
deosebire de cuplul Becher, a căror practică se baza strict pe 
fotografia alb-negru, Gursky s-a îndreptat către fotografia 
color de la bun început. Îndepărtându-se și mai mult de stilul 
profesorilor săi dedicați peisajelor industriale, Gursky preferă 
să se concentreze în lucrările sale timpurii din anii '80 asupra 
juxtapunerii dintre grupuri de oameni și peisajul din jurul lor, fie 
el industrial sau natural. În anii 2000, trece de la analog la digital. 
Această schimbare îi permite să creeze imagini panoramice 
imprimate la scară mare, cu o prezență impunătoare în spațiu. 
Stilistic, fotografiile sale au fost comparate cu hiperrealismul 
pictural datorită forței și detaliilor lor precise. Ele reprezintă 
o varietate de subiecte, inclusiv grupuri de oameni în diverse 
locuri, adesea neștiind că sunt fotografiați, precum și repere 
arhitecturale și situri arheologice. La nivel colectiv, imaginile 
lui Gursky compun un comentariu tăios la adresa efectelor 
globalizării și modernității, precum și o privire de ansamblu 
asupra societății contemporane. 

One of the leading contemporary photographers, Andreas 
Gursky studied with the legendary photographers Bernd and 
Hilla Becher at the Kunstakademie, Düsseldorf, in 1980. Unlike 
the Bechers, whose entire practice is premised on black-
and-white photography, Gursky turned to color photography 
from the outset. In a further departure from the style of 
his teachers, who were committed to industrial landscapes, 
Gursky chose in his early works – dating from the 1980s – 
to focus on the juxtaposition of groups of people within their 
surrounding landscape, be it natural or industrial. In the 2000s, 
he switched from analog to digital technology. This move 
allowed the photographer to create seamless, panorama-
like images printed at a large scale which have a commanding 
presence in space. Stylistically, his photographs have been 
compared to pictorial hyperrealism for their starkness and 
precision of detail. They portray a range of subjects including 
congregations of people in various settings often unaware 
of being photographed, as well as architectural landmarks 
and archaeological sites. Collectively, Gursky’s images offer 
a poignant commentary on the effects of globalization and 
modernity, as well as surveying the make-up of contemporary 
society.

Vezi lucrarea • See the work
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Beelitz
2007

C-print, montaj Diasec, ramă realizată de artist
C-print, Diasec montage, frame made by the artist

298 x 209 cm

Colecția MARe/ Muzeul de Artă Recentă
MARe/ Museum of Recent Art collection
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Christian Jankowski
1968 (Göttingen, Germania / Germany)

Proiectul în curs al lui Christian Jankowski, Castel în aer, se află 
la intersecția dintre imaginație și construcție. El colaborează 
cu electricieni, tâmplari și alți meșteri, invitându-i să schițeze 
palate în pauzele de la munca pe șantier. Aceste schițe, 
concepute de cei care construiesc fizic mediul în care trăim, 
devin planuri pentru sculpturi în neon – reprezentări vizuale 
ale fanteziilor lor arhitecturale. În plus, artistul vorbește 
despre clasismul din arhitectură prin schema de plată pentru 
participanții la proiect: aceștia sunt plătiți pe oră, conform cotei 
lor obișnuite, însă, când unul dintre palate este achiziționat ca 
lucrare de artă, autorul schiței primește un procentaj din prețul 
de vânzare, asemănător cu onorariul unui arhitect. Cunoscut 
pentru felul în care îmbină arta vizuală contemporană, cultura 
pop și așa-zisa „lume din afara artei”, Jankowski prezintă o 
abordare conceptuală care invită la reflecție, deconstrucție, 
umor și critică, atât a lumii artei, cât și a societății în general. 

Christian Jankowski's ongoing project Castles in the Air bridges 
imagination and construction. Collaborating with electricians, 
carpenters, plumbers, and other craftspeople, Jankowski invites 
them to sketch castles during their work breaks on various 
construction sites. These sketches, coming from the minds 
of those who physically shape our environments, become the 
blueprints for neon sculptures – visual representations of their 
architectural fantasies. Additionally, the artist addresses the 
class system within architecture through the payment terms 
for each participant. They were paid for their time according to 
their usual hourly rate, but whenever a castle is acquired as an 
artwork, the sketcher receives a percentage of the sale, much 
like an architect’s fee. Known for bridging contemporary visual 
art with pop culture and the so-called “world outside of art,” 
Jankowski's practice offers a conceptual approach that invites 
reflection, deconstruction, humor, and critique of both the art 
world and society at large.

Vezi lucrarea • See the work
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Castel în aer – În bătaia vântului
Castle in the Air – Windswept
2024

LED cu față dublă, metal
LED two-sided, metal

250 x 270 x 12 cm
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Martha Jungwirth
1940 (Viena/ Vienna, Austria)

Opera Marthei Jungwirth este caracterizată de introspecție. 
Lucrările ei, adesea asociate cu expresionismul abstract 
datorită calității lor gestuale și brute, sunt produsul unei 
interacțiuni fizice cu actul creației. Cu alte cuvinte, Jungwirth 
își vede fiecare pictură ca pe o extensie a ei înseși. Practica 
semnului, asemănătoare cu un jurnal, este mânată de emoțiile 
și gesturile ei. Dacă lucrările sale timpurii erau influențate de 
călătorii, din anii '60 Jungwirth a adoptat non-figurativul ca 
metodă de a-și traduce experiențele personale într-o formă 
vizuală. Picturile lui Jungwirth, majoritar abstracte, conțin 
totuși anumite elemente reprezentaționale, făcând referire la 
relația dintre memorie și reprezentare care stă la baza întregii 
sale opere. Suprafața lucrărilor lui Jungwirth oscilează între 
tușe sobre și semne dese, pregătind terenul, de la caz la caz, 
pentru diferite dinamici emoționale. Abstracționismul practicii 
sale nu o împiedică pe Jungwirth să abordeze anumite teme 
concrete precum incendiile din Australia din 2019–2020, 
precum și evenimente contemporane globale.

Martha Jungwirth’s oeuvre is characterized by her introspective 
view. Her works, often likened to abstract expressionism for 
their gestural and raw quality, are the product of a physical 
engagement with the act of creation. In other words, Jungwirth 
sees each of her paintings as an extension of herself. The 
mark-bearing exercise, not dissimilar from a diary, is propelled 
by her emotions and gestures. While her early works were 
shaped after her travels, since the 1960s, she embraced the 
non-figurative as a means of translating personal experiences 
into visual form. Primarily abstract, Jungwirth’s paintings 
still contain some representational elements, nodding to 
the relationship between memory and representation that 
underlies her entire oeuvre. The surface of her works oscillates 
between spare brushwork and dense markings, setting the 
stage, in each instance, for a different emotional dynamic. The 
abstract nature of Jungwirth’s practice does not prevent her 
from addressing tangible themes, such as the 2019–2020 
Australian bushfires, as well as other contemporary global 
events.  

Vezi lucrarea • See the work
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Fără titlu
Untitled
2020

ulei pe hârtie montată pe pânză

oil on paper mounted on canvas
149 x 222 cm

Colecția MARe/ Muzeul de Artă Recentă
MARe/ Museum of Recent Art collection
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Hans Josephsohn
1920 (Kaliningrad, Rusia/ Russia)

† 2012 (Zürich, Elveția/ Switzerland)

În sculpturile lui Hans Josephsohn, figura umană pare că este 
din nou treptat codificată în materie. Și la nivel conceptual 
și la nivel fizic, materia ocupa un loc important în practica lui 
Josephsohn – chiar dacă a recurs și la bronz, el a rămas dedicat 
ipsosului, mult mai maleabil și receptiv, răspunzând autorului 
prin urmele pe care i le reflectă și păstrează impregnate. Născut 
într-o familie de evrei în fosta Prusie, Josephsohn s-a stabilit 
de timpuriu în Elveția. Cu un ecou al sculpturii moderniste, 
interesul pentru corp în cazul său a luat o formă rugoasă, 
aproape totemică în unele cazuri. În timp ce figurile lui Alberto 
Giacometti sunt stilizate și filiforme, figurile lui Josephsohn 
sunt masificate în ele însele, într-o tensiune mută, menită să 
capteze stări într-o regresie minerală examinată discret.

In Hans Josephsohn's sculptures, the human figure seems 
once again progressively codified in matter. On a conceptual 
as well as physical level, matter played an important part in 
Josephsohn's practice – despite also using bronze, he remained 
faithful to the far more malleable and receptive plaster, which 
responds to the sculptor by reflecting and indelibly preserving 
all marks. Born in a Jewish family in Prussia, Josephsohn settled 
in Switzerland at a young age. An echo of modernist sculpture, 
his interest in the body took on a rough, sometimes almost 
totemic form. While Alberto Giacometti's figures are stylized 
and thin, Josephsohn's figures are smushed in on themselves, 
in a quiet tension meant to capture moods in a discreetly 
examined mineral regression.

Vezi lucrarea • See the work
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Fără titlu (Jumătate de figură)
Untitled (Half Figure)
2000

bronz
bronze

169.5 x 85.1 x 67 cm

Colecția MARe/ Muzeul de Artă Recentă
MARe/ Museum of Recent Art collection
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Marina Perez Simão
1980 (Vitória, Brazilia/ Brazil)

Artista braziliană Marina Perez Simão spune că Brazilia nativă 
este sursa ei principală de inspirație. Mai precis, ceea ce o 
încântă este peisajul natural al țării. „Nimic nu e static. Suntem 
în continuă mișcare... Ca atunci când acest peisaj arid cu luna 
roz și cerul galben și munții roșii este străbătut de un torent de 
apă albastră”, explică ea emfatic. După cum putem vedea în 
Fără titlu (2021), Simão reprezintă peisajele în mod abstract, 
în ciuda referințelor ei naturale. Culoarea este fundamentală 
pentru realizarea peisajului bizar suspendat între pământ, 
apă și cer. Nuanțele aprinse dezvăluie un schimb imaginar 
între cerul nopții și pământul scăldat în soare de dedesubt. 
Deopotrivă armonioase și disruptive, culorile alese de Simão 
trimit la „natura foarte dramatică” din Brazilia, după cum o 
definește ea. Și continuă astfel: „Nu plouă pur și simplu, ci 
e potop ca și cum ar veni sfârșitul lumii. Totul e excesiv”. În 
timp ce imensitatea ecosistemului brazilian împinge proiectul 
lui Simão mai departe, ea se folosește de ideea de compoziție 
muzicală pentru a-și gândi lucrările și pentru a crea echilibrul 
dorit. „Uneori trebuie să acordezi culorile ca și cum ar fi un 
instrument, dacă tonul lor nu e corect”. Acordul cromatic 
merge mână în mână cu amintirea unui teritoriu atât de variat 
ca formă, încât nu poate fi reprezentat decât sub formă de vis.

The Brazilian artist Marina Perez Simão credits her native 
Brazil as the foremost source of inspiration in her work. In 
particular, it is the country’s natural landscape that enraptures 
her. “Nothing is fixed. We are forever moving…Like how this 
arid landscape with a pink moon and a yellow sky and red 
mountains can be swept up by a rush of blue water,” she 
explains hyperbolically. As evinced by Untitled (2021), Simão’s 
representation of a landscape is abstract despite the naturalistic 
reference. Color is fundamental in the achievement of the 
eerie landscape caught between land, sea, and sky. The vivid 
hues play out in an imaginary exchange between the midnight 
sky and the sun-drenched land below it. Both harmonious and 
disruptive, the colors invoke Brazil’s “very dramatic nature” as 
Simão defines it. And she continues: “It doesn’t only rain, but 
it pours and it feels like the world is going to end. Everything is 
too much.” While the immensity of Brazil’s ecosystem drives 
Simão’s project forward, she calls on the idea of a musical 
composition to frame her work and achieve the desired 
balance. “Sometimes it’s a matter of tuning the colours, like 
with an instrument if the pitch isn’t right.” Chromatic tuning 
goes hand in hand with the memory of a land so varied in form 
that it can only ever be represented as a dream.  

Vezi lucrarea • See the work
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Fără titlu
Untitled
2021

ulei pe pânză
oil on canvas

170 x 134 cm

Colecția MARe/ Muzeul de Artă Recentă
MARe/ Museum of Recent Art collection
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Daniel Richter
1962 (Eutin, Germania/ Germany)

Practica picturală a lui Daniel Richter pendulează între abstract 
și figurativ. Înainte de 1999, Richter prelua fragmente din surse 
din istoria artei, le reîncadra și le distorsiona. „Când am început, 
în anii '90, eram interesat mai ales de ideea de cât de haotică și 
plină poate fi o pictură; până în punctul în care se autodistruge”, 
explică el. Ulterior, și-a format un limbaj care îmbină aspectele 
naturaliste ale figurativului cu non-obiectivitatea abstracției. 
Însă imaginea ca punct de pornire a rămas o constantă în lucrările 
lui, acesta urmându-și interesul față de „Imagine în raport cu 
ideologia și cu producția ideologiilor și clișeelor”. Imaginile 
în sensul de constructe ideologice, precum și distorsionările 
corpului, legăturile cu acesta și evoluția emoțională a minții și 
corpului sunt idei centrale în opera lui Richter. Pentru a crea 
o punte între figurativ și abstract, Richter se folosește de un 
limbaj grafic care oscilează între cele două poluri, reprezentând 
personaje ca de desene animate trecând prin crize, ca în 
Renegaten (Renegați, 2023). Cromatica nefirească, alături de 
aplicarea variată a vopselei, conferă corpului pictat un aer de 
anihilare iminentă, reprezentând personajul renegat din titlul 
lucrării. „Amestecându-se, împingând și trăgând”, culoarea 
și forma lucrărilor lui Richter formează împreună o tensiune 
productivă și bogată vizual.

Daniel Richter’s pictorial practice oscillates between 
abstraction and figuration. Before 1999, Richter took 
fragments from art historical sources and reframed them in 
a distorted fashion. “When I started in the 90s, I was mainly 
interested in the idea of how chaotic or crammed a painting 
can be; to the point that it collapses,” he explains. Eventually, 
he forged a language that seamlessly blended the naturalistic 
aspects of figuration with the non-objectivity of abstraction. 
The image, as a starting point, however, continued to be a fixed 
element of his work, as he pursued an interest in “Image in 
relation to ideology and the production of ideology and clichés.” 
Images as ideological constructs, as well as the distortions and 
entanglements of the body and the emotional evolution of 
body and mind, serve to shape Richter’s work. In bridging the 
divide between abstraction and figuration, Richter calls on a 
graphic language that oscillates between the two, giving form 
to cartoon-like figures undergoing meltdowns, as exemplified 
by Renegaten (The Renegade, 2023). The unnatural palette, 
in combination with varied paint-handling, infuses the painted 
body with a sense of impending doom visualizing the renegade 
character invoked by the title of the work. “Mingling, pushing 
and pulling,” color and form in Richter’s work come together 
in a visually rich and productive tension.  

Vezi lucrarea • See the work
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Renegați
Renegades
2023

ulei pe pânză
oil on canvas

233 x 173 cm

Colecția MARe/ Muzeul de Artă Recentă
MARe/ Museum of Recent Art collection
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Hermann Nitsch
1938 (Viena/ Vienna, Austria)
† 2022 (Mistelbach, Austria)

Hermann Nitsch este reprezentativ pentru acționismul vienez 
– mișcare în care au înflorit unele dintre formele artistice 
definitorii ale artei contemporane: happening, body art, 
performance, înțelese ca gesturi profund politice, reacții la 
climatul bigot și ipocrit al societății de după al Doilea Război 
Mondial. Violența și grandilocvența merg mână în mână în 
lucrările lui Nitsch – pictura lui adesea sugerează sângele ce 
împroșcă lumea, un action painting venit parcă din necesitatea 
de-a sacrifica o ființă vie pentru a spăla păcatele colective. 
Sacrificiile chiar au fost puse în scenă în cadrul performance-
urilor realizate de el sub forma unor procesiuni pantagruelice 
care făceau uz de imaginarul creștin al crucificării combinat 
cu un ospăț păgân pentru care sunt înjunghiate vite. Ca un 
vrăjitor al răului eviscerat, Nitsch obișnuia să-și realizeze in situ 
în spațiul galeriei lucrările de mari dimensiuni compuse ca o 
scenografie a unei opere unde arta e ultima frontieră a religiei.

Hermann Nitsch was a representative of Austrian actionism 
– a movement where some of contemporary art's trademark 
artistic forms flourished: happening, body art, performance, 
all conceived as deeply political gestures and reactions to 
the bigoted and hypocritical social climate that followed the 
Second World War. Violence meets grandeur in Nitsch's work 
– his paintings often suggest blood splattered on people, a 
kind of action painting seemingly stemming from the need to 
sacrifice a living being in order to wash away collective sins. 
Sacrifices were actually staged in his performances in the form 
of Pantagruelic processions that made use of the Christian 
imaginary of crucifixion combined with a pagan feast requiring 
the slaughter of cattle. Like an eviscerated evil wizard, Nitsch 
would create some of his large works in situ, in the gallery 
space, like a scenography for an opera where art stood as the 
final frontier of religion.

Vezi lucrarea • See the work
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Fără titlu
(Relicvă a acțiunii, Acțiunea 83, 
Wiener Secession 15 martie 1987)
Untitled 
(Actionrelic, 83. Action, 
Wiener Secession 15th March 1987)
1987

ulei și sânge pe carton
oil and blood on cardboard

90 x 100 cm

Colecția MARe/ Muzeul de Artă Recentă
MARe/ Museum of Recent Art collection
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Imagine din dărâmături
Rubble Image
1986

ulei pe pânză
oil on canvas

200 x 160 cm

Colecția MARe/ Muzeul de Artă Recentă
MARe/ Museum of Recent Art collection
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Edith Dekyndt
1960 (Ypres, Belgia/ Belgium)

Urmele civilizației violente, autoritare, autosuficiente rămân 
înscrise în meșteșuguri și în materialitatea lumii înconjurătoare, 
pare că susține prin opțiunile ei artistice Edith Dekyndt. Artistă 
belgiană, care-și împarte activitatea între Bruxelles și Berlin, 
Dekyndt și-a început parcursul în Italia, studiind pictura lui 
Piero della Francesca, un reper paradoxal și totodată eclatant 
în ce privește spațiul și lumina în legătură cu lucrările care au 
ajuns s-o consacre. Dekyndt lucrează adesea cu arhive ale 
obiectelor uzuale, ale obiectelor care lesne sunt pierdute din 
vedere, lăsând destrămări în timp. De altfel, arta ei urmărește 
o poetică a destrămării și a recuperării prin documentare, 
ce vizează tocmai texturi, țesături, suprafețe, toate expuse 
perimării temporale. Dotată cu arma discreției incisive, 
Dekyndt trasează micile pierderi zilnice prin obiecte ce devin în 
noul context bijuterii în care e marcată dispariția: cum în seriile 
Ogum, The Buried Giant și Never Let Me Go, firele orizontale 
sunt eliminate din țesături pentru a lăsa doar țesătura verticală, 
un model în ștergere.

The marks of a violent, authoritarian, and self-sufficient society 
remain visible in the products and materiality of its world – a 
concept brought to life by the artistic works of Edith Dekyndt. 
The Belgian artist, working between Brussels and Berlin, began 
her artistic journey in Italy, studying the paintings of Piero 
della Francesca, a reference both paradoxical and illuminating 
in terms of the approach to space and light she would later 
become known for. Dekyndt often utilizes everyday objects, 
objects that are easily forgotten and deteriorate over time. 
Moreover, her art pursues a poetics of decay and recovery 
through documentation, including everything from textures 
and surfaces to textiles like flags, towels, and tablecloths, all 
vulnerable to time. Armed with an incisive sense of discretion, 
Dekyndt traces the loss of small everyday objects. In their 
new context, these objects become precious, like jewels, 
commemorating the loss. For example, in the Ogum, The 
Buried Giant, and Never Let Me Go series, horizontal threads 
are removed from textiles, leaving only the vertical part of the 
weave, a pattern of erasure. 

Vezi lucrarea • See the work
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Ogum 04
2017

material textil, lemn
fabric, wood

30 x 24 cm

Colecția MARe/ Muzeul de Artă Recentă
MARe/ Museum of Recent Art collection
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Hans Hartung 
1904 (Leipzig, Germania/ Germany)

† 1989 (Antibes, Franța/ France)

În picturile lui Hans Hartung există o ordine asiatică stabilită 
prin gesturi decisive, neconcesive, măsurate. Stabilirea 
definitivă în Paris și ruperea legăturilor cu țara natală au fost 
accelerate pe fondul ascensiunii naziste, care oricum repudia 
arta sa ca degenerată. În Parisul anilor ‘40, alături de Georges 
Mathieu, Jean-Paul Riopelle și Francisc Picabia, a activat 
în grupul L’Imaginaire, axat pe formularea unui nou tip de 
abstractionism care să desfidă geometrismul. Pe această cale, 
Hartung a devenit unul dintre precursorii abstracției libere. 
Puternice, lucrările sale gestuale coagulează tensiunea către 
centrul lucrării, prin tușe repetate, ca niște urme ale unui peisaj 
abstract – aproape ca mituri create doar din lumini, culoare și 
negru. 

The paintings of Hans Hartung express an Asian order 
established through decisive, uncompromising, and measured 
gestures. His permanent move to Paris and severing ties with 
his native country accelerated against the background of the 
nazis' ascension, who dismissed his art as degenerate. In 1940s 
Paris he became part of the L'Imaginaire group alongside 
Georges Mathieu, Jean-Paul Riopelle, and Francis Picabia, 
focusing on formulating a new kind of abstractionism that 
could defy geometrism. Thus, Hartung became one of the 
forefathers of free abstraction. His powerful gestural works 
coagulated tension toward the center of the painting through 
repetitive strokes, like traces of an abstract landscape – almost 
like myths made of nothing but light, color, and dark.

Vezi lucrarea • See the work
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T1984-H7
1984

ulei pe pânză
oil on canvas

80 x 130 cm
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Marco Maggi 
1957 (Montevideo, Uruguay)

Tenta birocratică și corporatistă a societății contemporane 
se face resimțită în lucrările neo-conceptualiste ale artistului 
uruguayan Marco Maggi. Maggi studiază gravura la New 
York, lucru care se răsfrânge ulterior în opera sa prin apetitul 
pentru procesualitate, repetiție dar și glitch ce intervine într-o 
structură dată. Micro-desene și micro-sculpturi incorporate 
în instalații de mari dimensiuni folosind obiecte uzuale – hârtii, 
folii de aluminiu, creioane, mere – transpun umoristic relații 
de putere, jocuri de cuvinte și aluzii vizuale. Recuzita lui este 
restrânsă parcă tocmai pentru a accentua mecanicizarea unei 
lumi. Faptul că Maggi recurge preponderent la serializarea unor 
elemente sau obiecte face parte din programul unui sistem în 
care există mici abateri de la normă dar în rest compulsivitatea 
ordinii primează. În seria creioanelor-arcuri, „săgețile” sunt 
îndreptate în interior, jocul secund al lucrării fiind reprezentat 
de proiecția umbrelor pe peretele unde e dispusă instalația.

The bureaucratic and corporatist tendency of contemporary 
society features in the neo-conceptualist works of the 
Uruguayan artist Marco Maggi. Maggi studied engraving in 
New York, which later reflected in his work through his appetite 
for process, repetition, and glitch disrupting a given structure. 
Micro-drawings and micro-sculptures incorporated into 
large-scale installations made of everyday objects – papers, 
aluminum foil, pencils, apples – humorously transpose power 
relations, wordplay, and visual allusions. His toolkit seems 
limited precisely in order to highlight the world's mechanization. 
The fact that Maggi mainly operates by serializing certain 
elements or objects is part of a systemic program where small 
variations from the norm exist, but the compulsion of order 
reigns. In the pencil-spring series, the "arrows" point inward, 
the work's secondary gambit consisting of the projection of 
shadows on the wall where the installation is set up. 

Vezi lucrarea • See the work
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Mașină de desenat (Unsprezece posibile puncte de 
pornire) 
Drawing Machine (Eleven Possible Starting Points) 
2015

11 creioane PRISMACOLOR OF MEXICO în tensiune
și 11 corzi de arc de 66’’ în tensiune, 22 ancore albe
11 PRISMACOLOR OF MEXICO pencils in tension
and 11 bow strings of 66’’ in tension, 22 white anchors

dimensiuni variabile / varying dimensions
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François Morellet
1926 (Chollet, Franța/ France)

† 2016 (Chollet, Franța/ France)

Artistul francez François Morellet este cunoscut pentru 
maniera radicală în care aborda abstracția geometrică în 
picturile, sculpturile și instalațiile sale. Primele încercări ale 
lui Morellet în domeniul abstracției au luat forma unor serii 
de picturi în care linii suprapuse formau pătrate, triunghiuri 
și alte forme geometrice. Dorința de a produce ceea ce 
Morellet numea „lucrări sistematice”, lipsite de subiectivitate 
individuală, l-a asociat noilor forme de exprimare artistică care 
s-au articulat în anii '60, cum ar fi minimalismul. Fiecare dintre 
lucrările lui îmbină sistematizarea și hazardul, o premisă pe care 
el o exprima astfel: „Pentru a impune o limită a sensibilității 
mele ca «artist», am eliminat compoziția. Am eliminat și orice 
interes față de execuția lucrării și am aplicat riguros niște sisteme 
evidente, activate de hazard sau de participarea privitorului, 
care s-ar putea dezvolta productiv”. După 1970, limbajul lui a 
evoluat, iar spațiul în care este amplasată lucrarea a căpătat un 
rol din ce în ce mai important. De exemplu, Rectangle (1x4) 8°, 
98° avec la moitié de son périmètre, 0°, 90° (Dreptunghi (1x4) 
8°, 98° cu jumătate din perimetrul lui, 0°, 90°, 1981) și Natură 
de oțel N° 48 (1991) își domină mediul înconjurător prin felul 
în care umbrele lucrărilor sunt proiectate asupra pereților pe 
care sunt dispuse.

The French artist François Morellet is known for his radical 
approach to geometric abstraction in his paintings, sculptures, 
and installations. Morellet’s first forays into abstraction were 
characterized by a series of paintings in which intersecting lines 
give form to squares, triangles, and other geometrical shapes. 
The desire to produce, what Morellet described as “systematic 
works” freed from individual subjectivity, aligned him to new 
modes of artistic expression that came into being in the 
1960s, such as minimalism. Each of his works sees the coming 
together of systematism and chance, a premise he sets out in 
the following terms: “In order to set a limit on my sensitivity as 
an ‘artist,’ I have eliminated composition. I have also removed 
all interest attaching to the execution of the work, and I have 
rigorously applied simple and obvious systems, activated 
through chance or the participation of the viewer, that could 
develop productively.” After 1970, his language evolved as 
the space in which a work is placed, taking on an increasingly 
important role. For example, in Rectangle (1x4) 8°, 98° avec la 
moitié de son périmètre, 0°, 90° (Rectangle (1x4) 8°, 98° with 
half of its perimeter, 0°, 90°, 1981) and Steel life N 48 (1991), 
the works command their surroundings as their shadows are 
projected onto the walls on which they are hung.  

Vezi lucrarea • See the work
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Dreptunghi (1x4) 8o, 98o cu jumătate din pe-
rimetrul lui, 0o, 90o

Rectangle (1x4) 8o, 98o with half its perimeter, 0o, 
90o

1981

acrilic și construcție de metal pe pânză 
acrylic and metal construction on canvas

37 x 148 cm
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Natură de oțel No. 48
Steel Life No. 48
1991

acrilic și metal pe pânză
acrylic and metal on canvas

90 x 102 cm
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Erwin Wurm
1954 (Bruck an der Mur, Austria)

Critica societății, a mentalității și a ipocriziei de după al 
Doilea Război Mondial în Austria ocupă un loc important în 
opera lui Erwin Wurm. Ingredientul prin care își transpune 
conceptualismul este umorul. Prin acesta, Wurm nu doar 
sancționează obiceiuri și convenții ci preschimbă realitatea 
înconjurătoare prin chiar obiectele care o compun, demonstrând 
ridicolul inerent al acestora. Haine, mobile, mașini, case sunt 
adesea supradimensionate, nu doar în virtutea persiflării 
consumerismului care mereu vrea mai mult și mai mare, ci 
pentru că acestea sunt în fond unități de măsură pe care omul 
contemporan și le dă sieși. Corpul uman se transformă la Wurm 
într-un anti-model sculptural, o persoană fără însușiri precum 
personajul scriitorului austriac Robert Musil. 

Critiquing the society, attitudes, and hypocrisy of post-war 
Austria is central to Erwin Wurm's work. Humor is the key 
ingredient through which he transposes his conceptualism. 
Thus, Wurm doesn't just address mores and conventions, but 
also transforms surrounding reality through the very objects 
that populate it, demonstrating their inherent absurdity. 
Clothes, furniture, cars, houses are often oversized, not just 
to mock consumerism, which always desires something more 
and bigger, but also because they are, at the end of the day, 
the units of measurement that contemporary humans adopt 
for themselves. In Wurm's work, the human body becomes a 
sculptural anti-model, a person without qualities, like Austrian 
writer Robert Musil's protagonist. 
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Fără titlu
Untitled
1987

metal pictat cu ulei
metal painted with oil paint

57 x 78.5 x 14 cm
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