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La création artistique peut être traitée comme le résultat d'un mode d'action, mais 

aussi d'une réflexion philosophique. Au delà de l'image et de la forme, une création cache 

en soi une idée subjective de son créateur, mais elle peut aussi avoir des interférences avec 

les grandes lignes de la pensée philosophique, exprimée au long de l'évolution de 

l'humanité. Nous nous sommes intéressés à ces parallèles entre l'œuvre d'art et la réflexion 

des philosophes, hommes de lettres ou artistes, pour les articuler dans une présentation 

didactique, afin de rendre compréhensibles au public étudiant des œuvres d'art qui repré-

sentent des métamorphoses de styles et de démarches artistiques dans l'histoire de l'art.  

  

Artiştii au tendinţa permanentă 

de a impresiona spectatorul, de a 

introduce modificări în obişnuinţele 

lui şi în întreaga societate. Pe timpu-

rile, când nu se pictau decât perso-

naje maiestuoase în interioare capito-

nate cu velur, artiştii au evadat la ţară 

pentru a picta oameni simpli, lucrând 

pe câmp; alţi artişti – prin anii '60 ai 

secolului trecut, au avut ideea bizară 

de a decupa afişe lipite pe străzile 

oraşelor şi de a le expune în muzee; 

Andy Warhol ajunge chiar până la 

aceea, că se decide să picteze con-

serve de supă în cutii de tinichea, pe 

care le vinde la preţuri fabuloase.  

Aceste şi multe alte exemple 

denotă, că arta este în mişcare conti-

nuă, reprezentând, de fapt, un impor-

tant agent de comunicare – o funcţie 

care în arta contemporană o depăşeşte 

pe cea estetică. Astfel, tabloul gene-

ral al fluctuaţiilor survenite în artele 

plastice dezvăluie o diversitate im-

presionantă de interferenţe interdisci-

plinare, câmpul artistic fiind deschis 

spre diverse domenii de cunoaştere, 

spre metode şi cercetări de creaţie, 

care se interpercutează şi se inspiră 

reciproc şi continuu (1). În conse-

cinţa acestor metamorfoze, artistul şi 

creaţia sa se definesc din ce în ce mai 

puţin printr-un singur câmp discipli-

nar (iar în arta contemporană nu se 

mai definesc defel prin categoriile 

tradiţionale ale artelor clasice).  

E firesc deci că învăţământul 

artistic abia de reuşeşte să ţină pasul 

cu toate aceste oscilări ale artelor 

plastice. În procesul educaţional sunt 

întâlnite frecvent situaţii în care 

publicul – elevi şi studenţi – este 

contrariat de unele manifestări din 

domeniul artelor de azi (care au o 

pronunţată tendinţă spre arte vizuale), 

de limbajul artistic contemporan, 

acesta dezorientând completamente 

spectatorul obişnuit cu genuri artisti-
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ce clar separate între ele. Cum să per-

cepem deci o instalaţie, o performan-

ţă, o sculptură în mişcare, conectată 

la difuzoare de sunete sau neon, o 

proiecţie luminiscentă, o creaţie efe-

meră sau una constituită din jeturi de 

apă etc.? Misiunea importantă a învă-

ţământului artistic – de a transmite 

experienţa artistică, de a înlesni co-

municarea prin intermediul câmpului 

vizual, de a dezvolta sensibilitatea şi 

gustul estetic – devine destul de com-

plicată în contextul modurilor atât de 

variate ale expresiei artistice (2, 3).  

Confruntându-ne în practica 

pedagogică cu asemenea situaţii ge-

neratoare de confuzii, ne-am propus 

să căutam un mijloc didactic care să 

fie explicit şi în acelaşi timp de-

monstrativ, facilitând astfel înţelege-

rea (şi acceptarea) diverselor forme 

de artă în toată varietatea manifestă-

rilor şi metamorfozelor sale. 

Principiul este simplu, şi în 

ultimul timp – familiar tuturor celor, 

care au cel puţin o iniţiere în procesul 

de exploatare a surselor electronice 

de informare. Multiplicarea recentă a 

diaporamelor tematice, trimise în lanţ, 

de la un adresat la altul, devine azi un 

mijloc aproape banal de comunicare; 

anume această accesibilitate şi sim-

plitate a metodei date ne-a sugerat 

ideea de a-l conturna în scopuri cogni-

tive. Am recurs la stabilirea unor co-

respondenţe între unele gânduri filo-

sofice, a unor idei şi meditaţii pe de o 

parte, şi o serie de imagini din dome-

niul artelor – pe de altă parte, inten-

ţionând ca această corespondenţă 

dintre ele să facă comprehensibilă 

ideea care se conţine în opera de artă 

vizualizată (în acest mod introducând 

încă o dată în aria artelor elementul 

interdisciplinar, arta de azi devenită 

deja de la sine o formă de expresie 

interdisciplinară). 

Aşadar, evoluţia istoriei umani-

tăţii, marcată de permanente descope-

riri în diverse domenii, precum şi 

însoţită de materializarea ideilor noi 

în toate sferele vieţii, a fost întotdeau-

na stimulată de facultăţile creative ale 

homo sapiens, creativitatea fiind capaci-

tatea de a crea, de a produce valori (4).  

Graţie acestor calităţi, proprii 

actului creator, artele au cunoscut o 

permanentă evoluţie, multiplicându-şi 

pe parcursul vremii tehnologiile, cri-

teriile de valoare, subiectele abordate, 

dar în special conceptele artistice (5). 

Aceste considerente au incitat 

mari gânditori şi intelectuali din dife-

rite domenii – filosofi, literaţi, artişti, 

sociologi – la multiple reflecţii în ra-

port cu natura creaţiei artistice, condu-

cându-i spre formularea anumitor idei 

şi expresii metaforice referitoare la pro-

cesul de creaţie şi la opera de artă (6). 

Exemplul nostru reprezintă in-

terferenţa dintre momentele marcante 

ale impunătoarelor transformări în 

artele plastice şi expresiile metaforice 

formulate de mari gânditori la tema 

creativităţii artistice, exemplificând 

foarte bine circuitul de idei în mediul 

intelectual din diverse domenii. 

Abordarea noastră, bazată pe 

această metodă, reprezintă un extras 

succint din parcursul artelor plastice, 

cu referinţă la o serie de evenimente 

esenţiale intervenite în conceptul şi în 

practicile artistice plastice ale diferi-

tor epoci din istoria artelor.  

„A crea înseamnă a nimici 

moartea” – acest gând al lui Romain 

Rolland ne conduce la splendoarea 

măştilor africane – creaţii cu începu-

turi în adâncul preistoric, cărora li se 

atribuie la diferite triburi din Africa o 

importanţă deosebită în ceremonii. 

Diversitatea plastică şi originalitatea 

măştilor tradiţionale, cu întreaga lor 

semnificaţie religioasă şi simbolică, 
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vorbeşte despre imaginaţia prodi-

gioasă a meşterilor care le creează. 

Masca africană este obiectul fetiş care 

relevă o intensitate magică şi o omni-

prezenţă a sacrului în chipurile 

create. Acestea apar din îndemnarea 

de a da o formă materială noţiunilor 

fundamentale de pur şi impur, de per-

petuitate şi efemer; pentru a atribui 

legitimitate alianţelor sau forţelor de 

coeziune a clanurilor – toate expri-

mate în ritualuri complexe, unde 

masca este un obiect de cult, înainte 

de a fi un produs artistic. 

„A crea înseamnă a-i da o for-

mă destinului tău”, spunea Albert Ca-

mus. Venim cu toţii pe lume fără a 

alege spaţiul geografic, cultura, limba 

sau religia; amprenta identitară şi 

sentimentul de apartenenţă la un grup 

însoţeşte fiinţa umană ca o umbră în 

toată existenţa ei. La indienii ameri-

cani arta totemului este aceea care le 

permite să confere o cognoscibilitate 

fraternităţii de clan (urmaşilor ace-

luiaşi strămoş). Apartenenţa la o co-

munitate legată prin rubedenie se 

exprimă în indici vizuali, caracte-

rizând precis şi complex istoria şi 

evoluţia grupului indigen. Într-un 

context de ceremonie spirituală, tote-

mul este expresia „biografică” a cla-

nului şi simbolul calităţilor distincte 

ale generaţiilor plecate în cealaltă 

lume. Totemele expuse la intrări pe 

teritoriul unei caste înregistrează 

poziţia, drepturile şi obligaţiile mem-

brilor săi; mobilul creator al acestor 

piese unicale este onorarea strămo-

şilor clanului dat, substituind 

memoria lui scrisă. 

De la tradiţia artistică foarte 

veche a măştilor şi totemelor, abilita-

tea creatorului de a sintetiza ideea şi 

de a-i da o formă plastică sugestivă 

poate fi urmărită pe tot parcursul isto-

riei artelor. Or, „arta produce idei 

noi, nu le reproduce…” (Constantin 

Brâncusi). Această calitate se face re-

marcată prin explicitatea „didactică” 

din seria de peste patruzeci de portre-

te ale lui Sylvette, realizate de Pablo 

Picasso în diverse stiluri artistice. Este 

suficient să urmărim trei dintre ele.  

Primul – „Sylvette” (mai, 1954) 

– este un portret de textură realistă, 

executat într-o gamă laconică de se-

mitonuri extrase dintr-un gri-cald, şi 

redă fidel chipul modelului, observat 

din profil. 

Al doilea – „Sylvette David în 

fotoliu verde” (1954) – reprezintă o 

scenă asemănătoare cu prima, însă de 

această dată pânza are o structură 

geometrică, cu aluzie sumară la trăsă-

turile principale care o caracterizează 

pe tânăra fată, şi prin care spectatorul 

identifică modelul: ţinuta fermă, linia 

graţioasă a gâtului, părul lung, adunat 

sus pe creştet şi căzând în cascadă 

bogată pe umeri. Prin comparaţia 

lucrării cu cea precedentă, se observă 

clar în ce mod forma este evoluată şi 

divizată în mai multe forme geo-

metrice simple. Metoda de analiză se 

îndepărtează mult de cea precedentă; 

artistul neglijează „învelişul” exterior 

al modelului, distruge forma reală, 

intenţionând să pătrundă în dimensiu-

nile interioare ale personajului pictat. 

În al treilea portret urmărim 

evoluţia procedeului artistic de la 

concret spre abstractul devenit sim-

bol: „Sylvette” (1954). Chipul este 

emblematic; silueta, care păstrează ti-

pajul modelului, redă ideea plastică 

printr-o formă primară, asemeni unei 

pictograme.  

Aceste trei exemple ilustrează 

foarte clar calea parcursă de artist în 

căutarea semnificaţiilor, şi nu doar a 

aspectului exterior al lucrurilor. 

„Fiindcă mi-am pierdut şansele 

de a muri necunoscut, mă consolez să 
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trăiesc neînţeles” – o fi declarat 

Jean-Paul Sartre, dar ar fi putut să o 

spună şi Kasimir Malevici, odată cu 

crearea celebrului „Pătrat negru pe 

fundal alb” (1915). Tabloul simboli-

zează renunţarea franşă la vechile 

canoane ale artei figurative, marcând 

o eră nouă în istoria artelor. „Arta 

fără de subiect” pe care o promovea-

ză Malevici la această etapă din crea-

ţia lui, stârneşte în public (dar şi în 

mediul criticii) reticenţă şi dezapro-

bare. Aceste atitudini nu bruiază în 

niciun fel celebritatea mondială a 

artistului ca promotor al viziunii 

suprematiste – teorie cu care revolu-

ţionează artele plastice la acel mo-

ment şi pe care o difuzează atât prin 

creaţia sa, cât şi prin activitatea de 

profesor la diferite instituţii de artă. 

„Unicul adevăr este că trebuie 

de creat, de creat ! Doar atunci te re-

găseşti pe tine însuț i” – un adevăr 

incontestabil al lui Luigi Pirandello, 

dacă urmărim elanul şi prolificitatea 

creatoare a lui Salvador Dali. Tratat 

de către prieteni ca un personaj 

excentric, de natură dificilă, având 

grave probleme de echilibru psihic, 

fiind persecutat de stări depresive, 

copleşit de fantasme şi misticism, - 

artistul caută autoafirmarea prin di-

verse genuri de artă, manifestând ca-

pacităţi creatoare nelimitate (pictură, 

grafică, sculptură, cinema, teatru, mo-

dă, fotografie, ilustraţie, decor, litera-

tură etc.). Perseverenţa sa creatoare, 

inundată de chestionări asupra ima-

ginii de sine, se dovedeşte a fi foarte 

fecundă, astfel că azi numeroase mu-

zee şi galerii din lume posedă celebre 

opere ale artistului, care fascinează, 

intrigă şi desfată la nesfârşit publicul 

amator de arta salvadordaliană şi/sau 

suprarealistă (Salvador Dali. Per-

sistenţa memoriei, 1931). 

„Libertatea nu este niciodată 

oferită – ea trebuie obţinută” (Meret 

Oppenheim). Libertatea expresiei, ţi-

nută în careurile artei figurative, face 

erupţie în creaţia unor artişti teme-

rari, care caută un limbaj artistic 

inedit. Anume astfel Jackson Pollock 

reuşeşte să inaugureze o nouă mişca-

re în pictură, care mizează pe tatonări 

spirituale în aceeaşi măsură ca şi pe 

forţa psihică a artistului. Experimen-

tările sale care îi aduc celebritatea 

sunt ilustrate printr-o serie de picturi, 

realizate într-o manieră inedită: 

„dripping” (lucrări care fondează 

mişcarea artistică „action-painting” – 

„pictura gestuală”). Vopselele sunt 

proiectate de sus peste pânza întinsă 

pe podea, intenţionându-se o oarecare 

„ordine dezordonată”. Aceste opere 

(una dintre care este, spre exemplu, 

„Number 3”, 1949) permit de a obser-

va cum relaţia suport-instrument se 

schimbă radical: între pensulă şi pân-

ză intervine spaţiul. Astfel, printr-un 

gest nou, cu totul diferit de tradiţia 

picturală anterioară, Jackson Pollock 

revendică libertatea artistului de a 

exterioriza într-un limbaj plastic mo-

dern crizele existenţiale ale societăţii. 

„Pictura este poezie tăcută” - 

deducea Plutarch încă în primul secol 

al mileniului trecut. Istoria artelor are 

multe exemple care ar putea confirma 

acest gând, unul dintre ele fiind ma-

niera „meditativă” de pictură, inven-

tată de Mark Rothko. În pânzele sale 

din această perioadă de creaţie artistul 

se exprimă exclusiv prin culoare, pe 

care o aplică pe suport, fără sa-i con-

tureze marginile. Acestea sunt definite 

„câmpuri colorate”, fiind realizate în 

pete vibrante, uneori monocrome – 

de exemplu, albastru divizat cu albas-

tru: Mark Rothko. Untitled (Blue 

Divided by Blue), 1966, sau în benzi 

de cromatică diversă (Mark Rothko. 
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Red, Orange, Tan, and Purple, 1949). 

Fire profund anxioasă şi irascibilă, 

artistul reuşeşte să exteriorizeze în crea-

ţia sa dimensiuni spirituale deosebit 

de sensibile, arta picturii coexistând 

într-un melanj impresionant cu vi-

braţiile poetice ale sufletului (Mark 

Rothko.Yellow and Gold, 1956). 

„Puţin probabil să existe o de-

lectare mai mare decât cea trezită de 

creaţie” - este o constatare judicioasă 

parvenită de la Nikolai Gogol. Într-

adevăr, găsim în istoria artelor plasti-

ce unele personalităţi, care nu au avut 

neapărat o carieră artistică îndelunga-

tă, dar care au fost tentaţi de această 

pasiune mistuitoare. Creaţia îl ade-

meneşte irezistibil în labirinturile sale 

pe Yves Klein – un important prota-

gonist al avangardei, care reuşeşte în 

scurta sa viaţă terestră (numai 34 de 

ani) o experienţă artistică deosebită. 

Găsim, printre multiplele lui preocu-

pări artistice, inspirate de „noul rea-

lism”, un demers înrudit cu cel al lui 

Jackson Pollock. Acesta vizează admi-

nistrarea materiei şi a substanţelor co-

lorante în mod cu totul deosebit de 

tehnicile clasice de pictură. Artistul 

devine cunoscut mai ales pentru 

experimentul de transformare a mo-

delului viu în „instrument de pictu-

ră”, sau mai bine zis pentru contopi-

rea celor două roluri: de model şi de 

instrument în acelaşi timp (cum ar fi, 

spre exemplu, performanţa prezentată 

public de Yves Klein cu femeile-

penel în Galeria Internaţională de 

Artă Contemporană din Paris, la 9 

martie 1960). Peliculele documentare 

care prezintă procesul de realizare a 

monocromiilor „Antropometrie -1” şi 

„Antropometrie - 2” (1960, epoca 

Bleu), ca şi numeroase documente cu 

relatări despre cariera artistică a lui 

Yves Klein mărturisesc plenar pasiu-

nea artistului pentru magia creaţiei – 

plăcere care a constituit sensul ope-

rei, ca şi a vieţii sale cotidiene.  

„De creat numai zeul creează 

[...] Cum să fie creatura creator?” 

(Petre Ţuţea). Este ideea la care aderă 

cultura arabo-musulmană atunci, 

când interzice reprezentarea prin 

imagini a vietăţilor, şi mai ales a 

figurii omului. Aceste restricţii – mar-

cate de rigorile religioase şi creaţia 

artistică – atât de necesară naturii 

umane, se găsesc reconsiliate într-un 

tip de artă, deosebit de original: în 

caligrafie. Arta literelor permite re-

prezentarea în manieră foarte subtilă 

a oricărei imagini, fără a fi sfidată 

tradiţia religioasă. Astfel, scrisul arab 

este utilizat în numeroase stiluri dife-

rite, fiind destinate câmpurilor pre-

cise de aplicaţie – ilustraţie, decor 

arhitectural, poligrafie etc. (exemplu: 

Hassan Massoudy. Caligrafie, 1972). 

„A face artă de dragul artei 

este o aberaţie, a face arhitectură de 

dragul arhitecturii este o crimă” 

declara Friedensreich Hundertwasser, 

care prin creaţia sa bazată pe con-

cepte profund ecologiste aspira la 

valori umane distincte. Artist, pictor, 

arhitect şi mare gânditor al sec. al 

XX-lea, Hundertwasser exprimă ple-

nar capacităţile sale creatoare prin 

performanţe remarcabile în diverse 

realizări artistice: pictură, afişe, tim-

bre, cărţi, arhitectură. Ultimul este 

domeniul cel mai mult marcat de 

demersurile ecologiste ale artistului, 

care se supranumeşte „medicul arhi-

tecturii”. Numeroasele lui manifeste 

şi tratate, care definesc conceptul 

hundertwasserian – „Dreptul la fe-

restre”, „Manifestul împotriva liniei 

drepte”, „Viaţa fără deşeuri”, „Dreptu-

rile arborelui”, „Acoperişul-humus” – 

toate poartă o amprentă ecologistă şi 

denotă preocuparea prioritară a artistu-

lui pentru calitatea spaţiului de viaţă 
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a citadinilor moderni. Edificiile 

„ameliorate” de către artist – o serie 

de clădiri construite din panouri sim-

ple de beton şi lipsite de orice indivi-

dualitate – capătă o înfăţişare nouă, 

marcată de imensa dragoste a artistu-

lui faţă de natură, fiind unul din exem-

plele care confirmă că Hundertwasser 

– pionerul arhitecturii umaniste şi eco-

logiste, – reuşeşte să concilieze crea-

tivitatea artistică şi ecologia (exemplu 

Liceul Martin-Luther din Lutherstadt 

Wittenberg, Germania, 1997-1999). 

„Creând Universul, Dumnezeu 

a fost primul artist” (V. Duţă). For-

mele divine, create de natură, inspiră 

permanent spiritele creative la elabo-

rarea unei întregi varietăţi de produse 

artistice. Yann Arthus-Bertrand găseşte 

un alt mijloc de a lupta pentru idea-

lurile ecologiste şi de a-şi demonstra 

dragostea faţă de natură: acela de a 

contempla şi imortaliza cu aparatul 

de luat vederi capodopere create de 

însăşi natura-mamă, cu paleta ei deo-

sebit de variată. Artistul este fascinat 

de universul din jur în forma lui 

primară şi de tezaurul estetic pe care 

ni-l oferă Terra în orice punct de pe 

planetă. Seria de imagini aeriene, sur-

prinse din aparate de zbor, cu titlul 

„La Terre vue du ciel, 2000” (Terra 

văzută de sus, 2000) este un imn cân-

tat planetei Pământ. Autorul se anga-

jează într-un proces artistic, prin care 

descoperă în faţa spectatorului diver-

sitatea peisajului terestru, dar, în ace-

laşi timp, incită la o serioasă medita-

ţie asupra obligaţiunilor societăţii 

faţă de mediul ambiant. 

Exemplele extrase din istoria 

artelor plastice (selectate aleatoriu, 

fără nicio intenţie cronologică) de-

monstrează plenar diversitatea limba-

jului plastic şi infinitatea de faţete pe 

care le poate avea creaţia artistică. 

Toate lucrările artistice cu care am 

operat în acest caleidoscop – arta pri-

mară, cubism, suprematism, supra-

realism, expresionism abstract, action 

painting, performanţă, noul realism, 

caligrafia, arta fotografică – însoţite 

în paralel de reflecţiuni la tema 

naturii virtuţilor creatoare ale omului 

– sunt doar câteva dintre multiplele 

exemple ale diversităţii actului de 

creaţie. Prin urmare, creatorul auten-

tic, în căutarea frenetică a identităţii 

sale artistice, recurge la infinite com-

binări de concepte, de elemente şi de 

tehnologii. Putem deci afirma că 

„Marii artişti nu sunt copiştii lumii – 

ei sunt rivalii ei” (André Malraux); 

arta are diverse forme, şi drumurile 

pe care le poate parcurge creatorul 

pentru a ajunge la opera de artă sunt 

numeroase, acest proces fiind în evo-

luţie permanentă.  

În concluzie, considerăm că o 

asemenea viziune asupra metamorfo-

zelor produse în artele plastice per-

mite, pe de o parte corelarea gândului 

filosofic cu actul creator, pe de altă 

parte – favorizează o mai bună înţele-

gere a fenomenelor artistice vizuale. 

După cum ne-a arătat experienţa, 

această metodă de reperaj interdisci-

plinar a anumitor aspecte din istoria 

artelor şi din istoria gândirii filosofice 

poate servi ca un foarte util instru-

ment didactic în demersul de compre-

hensiune a actului de creaţie artistică. 
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