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think with the senses
fell with the mind

Pentru cel care isi mai aminteste ca acum mai bine de doi ani Davide Croff, presedintele Bienalei
de la Venetia, printre altii, anunta cad urmatoarele doua editii vor constitui de fapt un proiect
unitar, o incercare complexa de regandire a structurii si pozitionarii uriasei manifestari in lumea
artei actuale, una dintre cele mai imediate impresii dupa vizionarea editiilor din 2005 si 2007 ale
acesteia este ca pe parcurs toata lumea implicata in organizarea lor pare sa fi uitat de aceasta
premisa, ceea ce nu inseamna neaparat ca respectivul presupus obiectiv era unul absolut necesar
sau valid. A 52-a editie a Bienalei nu a adus asadar cu sine in mod real nici un fel de schimbari
structurale profunde ale evenimentului.

Dar, la fel ca si in cazul precedentei editii, elemente de noutate mai degraba cu priza mediatica
decat cu implicatii conceptuale majore se pot din nou regasi. Astfel, pentru prima oara in istoria
Bienalei, un american este director al manifestarii, in persoana respectatului Robert Storr, fapt cu
mandrie subliniat pe site-ul prestigioasei Yale University, a carei scoala de arta il are ca decan din
2006. Tot in premiera au fost realizate un ,Roma Pavilion” si un ,African Pavilion”. Acestea din
urma, destul de frecvent discutate si chiar disputate - vezi neintelegerile iscate intre Okwui
Enwezor si Storr pe tema pavilionului african - in presa de arta internationald, nu mi se par, de
altfel, in ciuda asertiunilor contrare ale organizatorilor, apte sa reuseasca a face mai mult pentru
democratizarea evenimentului decat mai vechiul procedeu al ,imprejmuirii” exotismelor mai mult
sau mai putin periferice din arta actuala utilizat de catre excesiv blamatul Francesco Bonami in
2003. Aceasta mai ales in conditiile in care cel putin pavilionul african de la Arsenale, chiar daca
nu lipsit de un anumit farmec putin naiv al misionarismului si de prezenta catorva lucrari capabile
de a fi suport pentru o reflectie pertinenta asupra conceptului / sintagmei de arta contemporana
africand ca atare, a fost concomitent confuz ideatic si nesatisfacator estetic, iar provenienta
lucrarilor dintr-o unica sursa (colectie privata din Angola) este nu doar generatoare de obiectii
legate de political correctness, ci siindoielnica din perspectiva procedurii curatoriale in sine.

Conceptul propus de Robert Storr pentru selectia internationala din pavilionul Italiei din Giardini si
de la Arsenale, ambiguu dar potential fecund si provocator, a fost ,Think with the Senses, Feel
with the Mind”. Din pacate, ansamblului construit de catre fostul senior curator de la MOMA i-a
lipsit in fapt tocmai puterea de a provoca. Show-ul gandit de catre acesta s-a prezentat ca o
alaturare destul de eclectica si totusi previzibila pe alocuri de nume deja de referinta pentru arta
contemporana (generatia consacrata germana a lui Richter, Polke sau Kippenberger, americanul
Bruce Nauman, Louise Bourgeoise etc.) si de prezente artistice care s-au dorit proaspete sau
alternative la mainstream, dar nu au reusit in multe dintre cazuri altceva decat tocmai sa fie ,pe
trend”.

in pavilionul italian din Giardini, ,numele mari” au fost cele care au adus cele mai relevante si
captivante contributii. Pictura abstracta a lui Richter a fost reafirmata ca un punct de referinta a
artei ultimelor decenii, selectia operatda de catre curator reusind sa evite aspectul de
productivitate cumva industriala pe care aceasta sectiune din opera germanului poate uneori sa il
asume. Un Polke savuros ironic cu arta, ironic cu sine ocupa monumental si aproape scenografic o
sald cu lucrarile sale in tehnica mixta, speculative in egald masura sub raportul continutului
conceptual si din perspectiva tehnicitatii puse in joc. Instalatia lui Bruce Nauman trimite la cateva
dintre temele favorite ale artistului (debilitatea funciara a fiintei umane, angoasa socialg,
neputinta si incercarea de a o transcende), iar cu lucrarile lui Sol Le Witt, Elsworth Kelly sau Louise
Bourgeoise se contureaza, fragmentar dar nu lipsit de relevanta, un deja clasic tablou al artei
contemporane penduland intre universal si personalul aproape ermetic, intre savoarea senzoriala
si intelectualismul aproape ascetic.

Impresia de prezenta excesiva a politicului, mai ales in sectiunea de la Arsenale a expozitiei, nu se
datoreaza poate atat numarului mare de lucrari de arta socio-politica in sine, cat redundantei
tematice si calitatilor intrinseci de multe ori indoielnice ale multora dintre acestea. Mai mult,
senzatia ca dorinta de inscriere in moda motiveaza demersul mai mult decéat o reala apetenta a
artistului pentru problematizarea socio-politicului este greu de evitat in cazul unui numar
semnificativ de lucrari expuse. Tocmai o asemenea stare de fapt este vizatd, cu o ironie directa si
savuroasa, in lucrarea realizata pentru pavilionul nordic de catre Trude Iversen si Toril Goksoyr.
Un print de dimensiuni mari, cu imaginea celor doua artiste asezate in impostatii usor languroase
si plictisite, adresandu-si urmatoarele replici:

1t would be nice to do something important. Something political?”

»Seven Intellectuals in the Bamboo Forest”, filmul in cinci parti devenit de acum canonic pentru
Yang Fudong, este piesa centrald (si nu doar datorita dispunerii spatiale din aria de expozitie) a
display-ului de la Arsenale, fiind probabil cea mai apta de a da seama de ce poate fi o arta care
solicita receptorului sa ,gandeasca cu simturile si sa simta cu mintea”. Lucrarea lui Yang Fudong e
seducatoare dar minimalista sub raportul instrumentelor de retorica cinematografica puse in joc,
are o senzualitate aproape baroca si totusi cu un look mai degraba de factura ,clasica”. La fel,
»~Seven Intellectuals in the Bamboo Forest” reuseste sa contureze fin aluziv contextul socio-politic
in care se desfdgoara viata artistica si intelectuald a Chinei, in acelasi timp in care tematizeaza
problematici mult mai personal si mai intim umane (iubirea, dorinta, placerea, sadismul, initierea
etc.).

O alta prezenta capabild de a opri spectatorul mai mult decat pentru scurtul rastimp necesar
perceperii pur si simplu a lucrarii (ceea ce se intampla cu majoritatea lucrarilor din Arsenale,
inclusiv datorita unor conditii mai mult sau mai putin obiective, legate de spatiu, display, numar
mare de lucrari etc.) a fost Valie Export. Contributia sa ,<the voice as performance, act and
body>, ..turbulences of breath score the banks of my vocal chord...” a adus in acelasi spatiu
materiale documentare, text si instalatie video. Mai ales aceasta din urma, cu imaginile din
interiorul aparatului respirator al unui om care vorbeste transpuse pe suprafata elegant si usor



morbid neagra a patru monitoare, a reusit sa fie o prezenta in acelasi timp rafinata vizual si convingatoare prin coerenta conceptuala, la fel ca si prin
aderenta lucrarii ca atare la conceptul asumat ca punct de plecare si tema a reflectiei artistic mijlocite. Acelasi tip de coerenta a fost demonstrat si de
Nedko Solakov, prezenta constant proaspata si amuzanta in peisajul actual al artei internationale, fard sa cada insa in pura anecdotica sau in
protestul facil si neproblematic. Proiectul sau despre controversa ruso bulgara privind fabricarea legendarului Kalashnikov a contribuit printre
altele, involuntar, la a evidentia cat de terne si lipsite de imaginatie erau marea parte a celorlalte lucrari cu asumata miza politico sociala din
expozitia curatoriata de catre Storr. O alta exceptie din aceasta perspectiva a fost romanul Dan Perjovschi, prezent deopotriva in pavilionul italian si
la Arsenale, desenele sale simple si percutante reusind in ambele cazuri sa demonstreze ca brand-ul Perjovschi functioneaza si ca simplitatea, ca si
reluarea temelor, dublata de constanta tehnicii de lucru, nu implicéd automat manierism lipsit de consistenta.

Francys Alis, cu ,Bolero”, instalatie compusa din 511 desene pentru animatie si fragmentul audio - vizual (animatia propriu - zisd) din incaperea
alaturata, a fost fermecator in cel mai direct si pozitiv sens al termenului. Minimalist si totusi bogat, elegant fara pretiozitate, trist existentialist fara a
esua in patetism retoric, ,Bolero” a fost una dintre cele mai impresionante lucrari care sa vorbeascd mai mult despre om decat despre artd, context,
network, putere, utopie etc., etc. de la aceasta editie a Bienalei. In cadrul careia, lucrarea cu care proiectul lui Alis are certe si subtile afinitati (nu
plictisitoare si irelevante similitudini), dand in acest fel nastere acelui tip de corespondente relevante pe care le urmarea, conform propriilor spuse,
Robert Storr si pe care prea rar a reusit sa le reliefeze, este cvintupla proiectie a portretelor efemere ale lui Oscar Mufioz. Aceasta este din nou nou o
lucrare care imbina rafinat imaginea in miscare cu traditionalele medii ale artei (accentuand acest fapt tocmai prin utilizarea primarului mijloc de
expresie artistica - desenul), ca si tematica finitudinii umane cu lirismul lipsit de fortare.

in noul pavilion italian, amplasat in spatiul de la Arsenale, este realizatd o juxtapunere poate nu perfect coerentd, dar cu sigurantd incitantd a
spectaculosului organic (Giuseppe Penone) cu spectacularul mediatic (Francesco Vezzoli). Cele doua tipuri de abordare nu reusesc sa compuna un
intreg comprehensibil, dar contrastul dintre trunchiul de copac sau o intreaga incapere cald invelite in piele unul dintre cele mai frumoase spatii din
intreaga Bienala, in cel mai primar, vizual sens al termenului de frumos - si stralucirea stridenta a unui fals clip electoral american, prezentand profilul
unui fals candidat la presedintia S.U.A. Vezzoli ramanand, inainte de orice, un maestru al punerilor in scena simulacrele savuroase este surprinzator
si tonic.

Personajul cel mai proeminent din Giardini in 2007 a fost convingator si catharctic, liric si confesiv Sophie Calle, cu dubla sa prezenta, ca
reprezentantad a Frantei si ca artistd inclusa in selectia internationala curatoriata de catre Robert Storr. Calle propune o arta teribil de personala si se
aratd a avea o extraordinara capacitate de a transforma faptul intim de viata, drama personala in gest / imagine / constructie artistica, fara sa cada in
sentimentalism, fara sa braveze stoic, fara sa intelectualizeze sforditor. Moartea mamei, in cazul instalatiei ,Pas pu saisir la mort” si scrisoarea de
despartire din partea iubitului, pentru proiectul ,Prenez soin de vous” din pavilionul francez, sunt punctele de plecare ale disecarii sentimentului prin
multiplicarea imagistica a subiectului. Scrisoarea electronica de despartire este citita, analizatd, aneantizata prin excesul de atentie si contact de
catre 107 femei, fiecare abordand-o din propria perspectiva profesionald, de la psiholog la clovn, de la dansatoare la politista. Iar daca ,Prenez soin
de vous” exorcizeaza, tipic dar percutant feminin, suferinta provocata de o prezenta (aceea a scrisorii), ,Pas pu saisir la mort” incearca, cutremurator
de uman, sa gestioneze o absenta recuperabila dureros de partial, prin arta.

Tracey Emin face instinctualul, dorinta primara si angoasa devoratoare sa urle in lucrarile sale din pavilionul britanic. O varietate de medii tehnice
este utilizata pentru a articula acest patetism visceral, de la desenele de factura naiva si pictura impdastata, cu trimiteri la avangarda expresionista si
la pasiunea acesteia pentru instrdinare si decadentism pana la sculptura / instalatie si broderie, dar aproape toate sunt tehnici ce conoteaza
privilegiat manualitatea, tactilitatea, contactul (frenetic) cu materia. ,Borrowed Light” -titlul proiectului lui Emin- vorbeste despre sex, nu despre
pornografie, despre fracturile sufletesti pe care acesta incearca in van sa le remedieze, despre isterie, iubire si in primul rand despre durere si
disperare: ,NO, YOU STILL HURT” este textul brodat pe suprafata uneia dintre lucrarile cheie ale proiectului.

in pavilionul Poloniei, Monica Sosnowska (artistd necunoscuts autorului pana la intalnirea cu acest proiect), manevreazi inteligent conceptele de
site specificity si organicitate, fara sa se sustraga de la incercarea de a seduce vizual spectatorul. O schelarie metalica se inalta in spatiul interior al
pavilionului, extremitatile ei fiind deformate ca si cum arhitectura acestuia ar impiedica-o sa se inalte mai departe spre a-si continua inutila
verticalitate. Structura in structurd, armatura metalicd a Monicai Sosnowska nu sustine arhitectura, ci se raporteaza problematic la aceasta, nu
produce spatialitate, ci mai degraba o obtureaza, o chestioneaza.

Tot structura, reteaua sunt elementele care ordoneaza spatiul si in pavilionul belgian, cu un rezultat remarcabil: refuzul spectaculozitatii goale de
sens este facut manifest tocmai cu mijloace perfect apte de a produce spectacol facil. De aceasta data, instalatia realizata de catre Eric Duyckaerts
este un labirint desfasurat pe orizontala, din panouri de sticld si oglinda, dar mai degraba ,,modest” si ca dimensiuni si ca aspect vizual, prin care
spectatorul este invitat sa isi gaseasca traseul care sa il poarte in fata monitorului pe care se desfasoara scurtele prelegeri ale artistului, cum ar fi
consideratiile acestuia pe teme ca ... labirintul (Minotaurului) sau linia.

Spectacolul a parut in schimb sa fie cuvantul de ordine in cazul pavilionului Rusiei, unde comisionarul Vasily Tsereteli si curatorul Olga Sviblova au
incercat sa reuneasca lucrari semnificative pentru un titlu vag imperativ: ,Click I Hope”. New media, mass media, electronic and cybernetic gadgets
compun sunt elementele tehnice si semantice utilizate de catre artistii rusi pentru a articula spatii fascinante, cu accente halucinatorii, pentru a
circumscrie obsesiile contemporane ale digitalizarii si remote control-ului. Vedeta incontestabild a show-lui esticilor a fost lucrarea celor din grupul
AES + F, ,Last Riot”, un video etalat pe un display tripartit de dimensiuni mari, dominat de repetitive scene de violentd armata executate, cu
subliniata artificialitate, de actori de varsta adolescentind, acompaniate de o coloana sonora cu accente solemne si sumbre: Apocalipsa transformata
n joc pe computer, sadismul primar stilizat prin digitalizare.

Dar momentul de gratie al Bienalei din acest an ramane proiectul colateral ce |-a avut ca protagonist pe Bill Viola. ,Ocean Without A Shore” al
acestuia, instalatie video amplasata in interiorul Bisericii San Gallo, in vecinatatea Pietei San Marco, frizeaza cu nonsalanta sublimul. Pe trei ecrane,
rand pe rand, figuri umane se indreapta spre spectator, trec printr-o initial invizibila cortina de apa. In acel moment, griul ecranului explodeaza in
culoare, figurile capata o prezenta imperativa. Fiecare dintre personajele care se arata astfel privitorului angajeaza un joc actoricesc, mut dar
extrem de expresiv, lasand sa transpara stari psihologice ca bucuria revederii, tristetea ireparabild, regretul sau detasarea etc. De o forta
exceptionald, lucrarea lui Viola este totodata o capodopera de simplitate, este un spectacol care reuseste, paradoxal, sa aseze in fata spectatorului
ca pe o evidenta realitatea faptului ca arta poate fi mult mai mult decat spectacol, ca este capabild de mai mult decat excitarea hedonista a retinei sau
stimularea reflectiei inteligente. ,Ocean Without A Shore” e o convingatoare pledoarie pentru relevanta umana a artei contemporane.

Bogdan Iacob, critic si istoric de arta UAD, Cluj Napoca
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