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ARTA ORIENTALĂ ÎN ROMÂNIA

drd. Ana Maria Măciucă1

Arta este în esență cea mai profundă expresie a creativității umane. 
Arta este visul cu ochii deschişi. 

Iosif Iser

Abstract: The article presents a concise history of Oriental art focusing on 
China, Japan, but also on the Ottoman Turkish environment, as an introduction to 
essential aspects in Oriental-influenced realities in Romanian arts – architecture, 
sculpture, painting, decorative arts. The article starts from Edward W. Said’s 
definition of the term „Orientalism” as the totality of real or imaginary knowledge 
the Western-European society has had over the so-called Oriental countries – those 
of North Africa, Moorish Spain, countries in  the Near East or the Extreme Orient. 
Oriental influences have been present, in time, leaving their mark upon various 
fields of activity, among which – culture. Romanian painting has been subjected to 
Oriental influences mostly during the 19th century, due to its geographical position, 
but also to the fact that most Romanian artists were trained in Western Europe, 
moulded by Orientalist fashions in Paris, for instance, then returning home and 
valuing the Oriental aspects in the Romanian lands. 

Keywords: Chinese art, Japanese art, Romanian art, Oriental influences.

ASPECTE GENERALE ALE ARTEI ORIENTALE
Orientalismul este considerat a fi, de către Edward W. Said, care i-a consacrat 

o vastă lucrare şi care i-a formulat o definiţie foarte aproape de realitate, totalitatea 
cunoştinţelor reale sau imaginare pe care societatea vest-europeană le are despre aşa-
zisele „ţări orientale” – cele din nordul Africii, despre Spania maură, despre ţări din 
Asia Mică sau din Extremul Orient, ţări atât de diferite cultural, încât este destul 
de utopică cuprinderea lor sub titulatura de „orientale”. De-a lungul timpului, 
influenţele orientale s-au resimţit acut şi au fost preluate în mod firesc, natural, de 
toate popoarele învecinate, precum şi de cele mai îndepărtate, datorită călătoriilor şi 
schimburilor comerciale, acestea ajungând să marcheze considerabil şi dezvoltarea 
artei plastice româneşti, a arhitecturii, a vieţii de zi cu zi. 

De un impact orbitor în varietatea sa, arta Orientului Îndepărtat cuprinde o 
gamă largă de discipline, de tematici, de metode de realizare, de stiluri şi concepte 
de exprimare începând de la miniaturi splendide şi delicate, realizate cu multă 
măiestrie şi minuţiozitate, până la sculpturi colosale, impunătoare, care au rezistat 
de-a lungul timpului, influenţând toată arta orientală în ansamblu. Ţări precum 
India, China şi Japonia îşi au propriul stil creativ, distinct care s-a impus încă din 
antichitate şi care s-a dezvoltat pe parcursul timpului, odată cu evoluţia societăţilor 
respective.
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doctorand în cadrul Universității Naționale de Arte București; ana.maciuca@yahoo.com.

https://biblioteca-digitala.ro



Revista de Artă şi Istoria Artei

29

Arta în China. Domenii artistice 
Civilizația chineză a apărut în mileniul al III-lea î.Hr. pe văile fluviilor 

Huanghe și Yangtze, când împăratul Shi Huangdi (221-210 î.Hr.) a întemeiat 
dinastia Qin și a unificat principatele existente într-un singur imperiu. A urmat 
Dinastia Han (206 î.Hr. - 220 d.Hr.) care a promovat o  deschidere spre Occident, 
în special prin dezvoltarea comerţului, fapt ce a determinat dezvoltarea mult mai 
rapidă a ţării, atât din punct de vedere economic şi material, al construcţiilor, al 
invenţiilor tehnice, al organizării, cât şi în domeniul culturii, al artei. Fiind atacat 
de nomazii din nord (huni), imperiul s-a destrămat, fiind refăcut câteva secole mai 
târziu. Cultura chineză are, aşadar, o tradiţie îndelungată de peste 3000 de ani, în 
ciuda faptului că, de-a lungul timpului, imperiul s-a destrămat pentru anumite 
perioade, însă cuceritorii nu au reuşit niciodată să distrugă stilul chinezesc de viaţă 
şi trăsăturile esenţiale, ci, din contră, influenţele externe au vitalizat arta chineză. 

Arta bronzului a cunoscut în China forme de o varietate aparte: vasele şi 
oglinzile din bronz se remarcau atât prin varietatea formelor, cât şi prin bogăţia 
decoraţiilor, arta antică chineză rămânând o sursă de inspiraţie pentru epocile 
viitoare şi dezvoltând o tradiţie care face din arta Chinei una dintre cele mai bogate 
manifestări plastice care au influenţat, datorită forţei sale artistice, arta ţărilor 
vecine (Coreea, Japonia, Indochina şi alte ţări ale Orientului). Începuturile marii 
arte chineze datează însă din timpul dinastiei Shang, din jurul anului 1500 î.Hr., 
când în ţară se afla în circulație o versiune timpurie a manuscriselor chineze, 
iar conducătorul poporului avea un rol aproape divin, de „fiu al cerului”. În 
această perioadă ce a durat aproximativ 500 de ani, chinezii au creat vase robuste 
din bronz, cu un aspect aproape sinistru, concepute pentru a aduce ofrande 
strămoșilor. Aceste vase sunt intens decorate cu simboluri care par a fi abstracte, 
dar sunt de fapt reprezentări foarte simplificate și stilizate ale creaturilor mitice, 
cum ar fi dragonii. Venerarea strămoșilor și a trecutului, caracteristică și pentru 
alte culturi, a rămas una din marile preocupări chineze. Sensul magic, învăluit de 
mistere, al artei dinastiei Shang, s-a atenuat în arta chineză târzie, mai detașată și 
mai contemplativă. Cuceritorii nu au distrus niciodată stilul chinezesc de viaţă și 
influenţele externe au vitalizat arta chineză, fără a-i distruge trăsăturile esenţiale. 
Unele caracteristici ale artei chineze, cum ar fi înclinația pentru o gamă coloristică 
subtilă, sau textura netedă a jadului, sunt regăsite încă din preistorie. O tehnică 
artistică foarte răspândită în China antică era grafica, care era considerată a fi un 
simbol al legăturii dintre gândire şi cuvânt.

Sculptura
Demne de menţionat în istoria Chinei sunt câteva dinastii în timpul cărora 

dezvoltarea economică, socială şi culturală a ţării a cunoscut progrese însemnate: 
dinastia Ch’in (221-209 î.Hr.), al cărei prim împărat a unificat China şi a pus bazele 
organizării imperiului. În timpul lui a fost construit imensul mausoleu sculptural 
Armata din teracotă, descoperit din întâmplare în anul 1974, care reprezintă  
puternica armată de care dispunea împăratul şi care cuprinde 8000 de războinici 
confecţionaţi din argilă arsă – ceramică mată, plus 700 de cai, toți în mărime naturală, 
armată care, îngropată alături de împărat, avea menirea de a-l apăra în viața de apoi. 
Tot în această perioadă a fost construit Marele zid chinezesc, de mii de țărani săraci, 
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construcție care există și azi, având o lungime totală de 21196 km şi care face parte 
din categoria patrimoniilor mondiale UNESCO. Este singura structură construită 
de om care se poate vedea din cosmos prin intermediul sateliţilor de înaltă rezoluţie. 
O altă contribuţie marcantă în dezvoltarea Chinei a fost dinastia Han  (206 i.e.n. – 
220 e.n.), cea care a consolidat imperiul şi în care sculptura chineză reînvie, după o 
stagnare de aproape o mie de ani, dar la dimensiuni mult mai mari – într-una din 
grotele-temple din Yuan-Kang, un buddha colosal atinge înălţimea de 14 m. De 
asemenea, o importanţă deosebită pentru dezvoltarea Chinei pe toate planurile au 
avut-o dinastiile Tang, care au constituit începutul dezvoltării Chinei în zorii epocii 
moderne şi dinastia Ming (1368-1644), care a constituit apogeul dezvoltării Chinei 
medievale. 

Un element definitoriu al dezvoltării Chinei este confucianismul, o 
tendinţă filosofică fără a fi practic o filosofie în sensul strict al termenului, pentru 
că este preocupată de aspectele practice ale existenţei şi nu de partea ezoterică, 
mistică, cum o face taoismul. Bazat pe ideile morale ale lui Confucius (551 î.Hr. 
şi 479 î.Hr.), care a reprezentat pentru Asia aproximativ ceea ce a reprezentat Isus 
pentru Europa, confucianismul pune în centrul Universului omul ca reflectare a 
macrocosmosului, scopul vieţii fiind atingerea fericirii individuale care se obţine 
prin pace, care la rândul ei se obţine prin respectarea ordinii, ordinea se menţine 
prin civilizaţie, civilizaţia prin educaţie etc. Acest înțelept a descris armonia naturii 
cu ajutorul simbolului Yin şi Yang, învățăturile lui influențând pe conducătorii 
Chinei timp de aproape 2000 de ani. 

Pictura
Conservarea tradiţiei a jucat întotdeauna un rol important în cultura 

chineză şi, deşi erau deosebit de conservatori în ceea ce priveşte arta, se pot observa 
diferenţe de la o perioadă la alta, de la o dinastie la alta. Cea mai veche pictură 
chineză cunoscută datează din perioada Han, perioadă din care se păstrează urme 
de pictură ce împodobeau templele, palatele sau mormintele regale.

O schimbare esenţială a avut loc în secolele V-VI d.Hr., după pătrunderea 
budismului şi a unor invazii din Nord, fiind iniţiată de un grup de artişti care erau 
în acelaşi timp poeţi, caligrafi şi pictori. Aceasta este perioada în care a fost introdus 
în pictură (de către His-Ho) un cod care cuprinde şase reguli asemănătoare cu cele 
şase principii ale picturii indiene, printre care asemănarea portretului cu modelul, 
principiu care a fost aplicat cu rigoare în timpul dinastiei Tang când un pictor de 
curte, Yen Li-pen, a realizat o serie de portrete ale împăraţilor, cu o accentuată 
asemănare. 

Taoismul, în concurenţă cu budismul, încurajează dragostea pentru natură 
a artiştilor, fapt ce contribuie la promovarea peisajului ca stil independent, până în 
secolul al VIII-lea, când tehnica peisagistică a fost perfecţionată, fiind concepută 
ca un mediu ambiental. În timpul Dinastiei Song (secolele X-XII d.Hr.) a avut loc 
o dezvoltare fără precedent în pictura chineză, de proporţiile Renaşterii, în această 
perioadă linia de bază fiind renunţarea la asemănarea cu modelul şi promovarea 
picturii ca stare sufletească, dominante fiind intimismul şi lirismul. Se încearcă 
surprinderea trăirilor interioare, mişcarea internă a fiinţelor, pictura devenind o 
artă practicată pe scară largă și de-a lungul secolelor au apărut mulți mari artiști, 
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școli și curente. Înclinația pentru peisaje, mai ales cele montane, a fost puternică, 
importanța acestei teme în arta chineză nefiind egalată de vreo altă cultură. 
Picturile ilustrau adeseori poeme sau alte scrieri, a căror caligrafiere minunată era 
considerată o artă în sine, reprezentând întotdeauna lucruri reale, cum ar fi oameni 
sau peisaje, dar având ca scop imortalizarea spiritului esențial, sau transmiterea 
unei anumite stări în detrimentul redării detaliilor. Subiectele preferate de pictorii 
chinezi sunt peisajele, personajele, florile și păsările pe care le studiază în raport cu 
cele patru anotimpuri. 

Bronz, jad şi lac 
Chinezii realizau statuete din bronz reprezentând oameni şi alte creaturi. 

Ei şi-au perfecţionat şi măiestria în prelucrarea jadului şi lăcuire. Lucrările din 
aceste materiale erau însă scumpe, deoarece jadul trebuia importat și era dificil de 
prelucrat, iar lăcuirea era un proces îndelungat. De obicei, lăcuirea se realiza prin 
acoperirea unui obiect din lemn cu seva procesată a unui copac. Fiecare strat de lac 
trebuia să fie uscat înainte de aplicarea următorului și, uneori, era nevoie de sute de 
asemenea straturi pentru a ajunge la atingerea exigenţelor propuse de artist. Dar, 
prin acest proces deosebit de dificil, se puteau însă obţine efecte decorative extrem 
de subtile, iar produsul finit avea o strălucire unică, captivantă.

Sculpturile din jad reprezintă una din categoriile cele mai vechi de sculpturi 
ale Chinei, cu o istorie de 4000 - 5000 de ani. Materiile prime sunt diverse – smarald, 
jad, agată, cristal, coral şi alte pietre semipreţioase. În funcţie de culoarea şi forma 
naturală ale fiecărei bucăţi de jad, artiştii au proiectat şi au realizat cu migală obiecte 
de artă deosebit de frumoase. Tehnologiile de sculptare sunt împărţite în sculptare 
propriu-zisă, găurire, dantelare, şlefuire, lustruire etc. Realizarea unui obiectiv golit 
pe dinăuntru sau legarea a două piese inelare dintr-o singură bucată de jad, care pot 
fi mişcate, reprezintă una din cele mai dificile tehnici de sculptare. 

Sculpturile din fildeş reprezintă obiecte pentru realizarea cărora se foloseau 
fildeşul sau măselele unor animale. Obiectele din fildeş aveau forme diverse: 
rotunde, basoreliefuri, golire şi încrustare şi cuprind veioze, scrumiere, ştampile, 
paravane, figuri umane, flori, pipe, instrumente pentru cărturari (pensule, piatră de 
tuş) etc. Cele mai frumoase sculpturi din fildeş au fost realizate la Beijing, Shanghai, 
Guandong şi Nanjing. Cele realizate la Beijing sunt prezentate prin femei în costume 
antice, flori şi păsări, insecte cu o manoperă migăloasă şi formă tradiţională. Cele 
realizate la Guangzhou sunt caracterizate prin golire, flori şi peisaje. La cele de la 
Fuzhou, subiectele reflectă mai mult figuri de oameni şi animale.

Ceramica și porțelanul 
Primele vase de porţelan din China au fost realizate în timpul Dinastiei Wei 

(secolele V-VI d.Hr.), iar perfecţionarea acestora s-a produs pe timpul domniei 
Dinastiei Tang (secolele VII-IX d.Hr.), când pentru realizarea lor încep să fie 
folosite minerale de cuarţ şi glazuri colorate.

În ciuda faptului că ceramica avea o tradiție de mai multe mii de ani, ea a 
devenit cu adevărat o artă originală și vitală în perioada 618-906 d.Hr., când au 
apărut multe forme noi acoperite cu glazuri care le transformau mult înfățișarea 
inițială. Printre mărfurile cele mai căutate acestei perioade – Tang – sunt ilustrațiile 
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de cavou care păstrează puterea și vigoarea marilor sculpturi. Ele reprezintă o gamă 
foarte variată de oameni și animale, printre care merită să fie amintiți splendizii 
cai ai dinastiei Tang. La începutul perioadei Tang, chinezii au descoperit metoda 
de producere a porțelanului cu ajutorul mineralelor de cuarț şi a glazurii colorate. 
Subțire, dur, neted, de un alb pur și translucid, porţelanul chinezesc a devenit de 
o eleganţă de neegalat. Sub dinastia Song (960-1260) și a dinastiilor următoare, 
decorațiunile aplicate porţelanului i-au conferit o frumusețe deosebită (faimosul 
porțelan „alb şi albastru”).

În timpul dinastiei Song, chinezii colecționau lucrări aparținând dinastiilor 
anterioare și artiștii apelau adeseori la stilurile unor vremuri demult apuse. Cu toate 
acestea, mare parte a artei Ming (1368-1644) și Qing timpurii (1644-1912) are o 
înaltă ținută calitativă, cu toate că vitalitatea creativă a suferit un ușor declin.

Arta japoneză
Izolată de marile civilizaţii, Japonia a fost nevoită să facă eforturi mari de 

dezvoltare, dar începând cu secolele V-VI, când religia budistă pătrunde în forţă, se 
semnalează o mare influenţă a Chinei în privinţa ideilor de guvernare, în literatură, 
în diferite ramuri ale artei. Geniul japonez a adăugat acestor influenţe propriile 
trăsături naţionale, unele ramuri dezvoltându-se mult mai rapid decât în ţara de 
origine. În sculptura japoneză, portretele au devenit curând mult mai semnificative 
decât erau în China şi iau amploare extinderea şi diversificarea deosebit de profundă 
a esteticii. Istoria japoneză în general, manifestările sociale, culturale şi dezvoltarea 
esteticii japoneze, în particular, sunt clasificate de Theophyle în nouă perioade 
distincte, începând cu anul 300 d.Hr. şi până în zilele noastre.

Estetica
Extrem de complexă, estetica japoneză este caracterizată de o mare 

rigurozitate ce stă la baza tuturor fenomenelor japoneze care îşi au izvoarele în religia 
tradiţională a Japoniei, religia politeistă Shinto. Idealurile tradiţionale ale esteticii 
japoneze, care includ wabi (frumuseţea trecătoare, singurătatea, căutarea), sabi 
(frumuseţea naturală, cuprinsă în patina vremii) şi yugen (harul profund şi subtilitatea 
lui) surprind o abordare atentă a vieţii de zi cu zi. Conceptul Wabi, care, din punct de 
vedere etimologic, ar însemna durerea unei persoane care trăieşte vremuri grele, a fost 
dezvoltat de filosofii Kamakura și Muromachi care i-au imprimat sensuri pozitive, 
determinând înţelegerea sărăciei şi a singurătăţii ca eliberare de griji materiale 
şi emoţionale, şi interpretând lipsa de frumuseţe aparentă ca pe o frumuseţe de o 
calitate superioară. Sabi este elementul estetic clasic care combină maturitatea târzie 
cu resemnarea, pe care o transformă în linişte sufletească. În timp, înţelesurile lor 
s-au unificat în Wabi-sabi, concept ce defineşte estetica drept frumuseţe a lucrurilor 
„imperfecte, nepermanente şi incomplete”, în timp ce perfecţiunea este redată prin 
instantanee scurte din viaţa unui om, fiind întotdeauna scurtă, simplă şi modestă. 
Yugen (traducerea exactă a cuvântului depinde de context) care, în textele filosofice 
chinezeşti, înseamnă „slab”, „profund” sau „misterios” a fost folosit pentru a sublinia 
trăsăturile interioare, care nu se află la vedere, ale reprezentărilor artistice.

În acest context, ia amploare şi se dezvoltă arta populară, numită în 
japoneză mingei, termen folosit pentru prima dată în anul 1926, care se referă 
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la mişcarea iniţială şi care cuprinde obiectele de artă folosite în existenţa zilnică, 
obiecte care au fost în marea lor majoritate confecționate prima dată în era 
Muromachi (1333-1568), când stilul de viață tradițional s-a răspândit foarte mult 
şi s-au perfecţionat ceramica şi tehnicile de lăcuit. În a doua jumătate a erei Edo 
(1600-1868), producţia de ceramică şi cea de textile au avut o perioadă de înflorire, 
multe obiecte din acea perioadă supraviețuind până în zilele noastre. Dar, printre 
cele mai importante activităţi incluse în arta populară japoneză se numără, pe lângă 
ceramică şi producţia de obiecte de artizanat din lemn sau bambus, a obiectelor din 
metal, activităţile de vopsit şi ţesut.

Pictura și sculptura
Pictura japoneză (kaiga), una dintre cele mai vechi manifestări artistice din 

istoria Japoniei este, la fel ca majoritatea fenomenelor culturale japoneze, rezultatul 
unui amalgam sincretic între manifestările artistice ale populaţiei indigene şi 
civilizaţia chineză, care se află la baza istoriei culturale a acestui popor. 

Cristalizarea picturii japoneze se produce în perioada Azuchi-Momoyama 
(1573-1603), perioadă numită în istoria Japoniei – Sengoku (perioada războaielor 
dintre marii feudali ai Japoniei, care se va termina cu instaurarea Shogunatului 
Tokugawa şi cu transferarea capitalei la Edo – azi Tokyo – şi unificarea de facto 
a Japoniei). În această perioadă, când interesul pentru artă a crescut considerabil, 
apare prima şcoală de pictură artistică japoneză – şcoala Kano – al cărei stil 
dominant s-a manifestat câteva secole bune, până la perioada Meiji. În perioadele 
Muromachi (1333-1573) și Momoyama, nici pictura murală nu a fost ignorată,  
lorzii feudali care şi-au construit castele impresionante, angajând pictori care să le 
decoreze pereţii interiori cu picturi, termenul nipon fiind shoheiga.

Şcoala Kano era renumită pentru picturile monocrome de cerneală pe 
mătase, folosită în special pentru a reproduce peisaje. Pictorii Kano au compus 
imagini plate, dar echilibrate, cu descrieri detaliate şi impecabil de realiste, cu 
animale, plante şi persoane în prim-plan. Fundalul picturilor era de multe ori gol 
sau cu elemente simple de ceaţă, nori etc.

Paralel cu Școala Kano, aproape în aceeaşi perioadă, se dezvoltă o altă şcoală, 
Şcoala Tosa (apare în secolul al XV-lea), care a fost mult mai ancorată în tradiţiile 
japoneze decât Școala Kano şi care a avut la bază un suport chinez mult mai vechi, 
însă şi deja asimilat în cultura japoneză, în contrast cu Kano, care se folosea de arta 
chineză contemporană. Stilul Tosa s-a dezvoltat folosind ca desfăşurător al temei 
picturii povestea, naraţiunea temei picturii. Tosa au povestit legendele, desenându-
le sau pictându-le.

Perioada Edo (1603-1868) este probabil cea mai prolifică perioadă artistică 
din istoria artei japoneze clasice. Se poate observa o continuare a perioadei precedente, 
Azuchi-Momoyama, cu influenţe puternice ale noilor contacte, dat fiind faptul că în 
această perioadă ajung în Japonia primii europeni, iar interacţiunea cu aceştia, în 
special cu religia creştină engleză, generează un alt gen de artă, japoneză în sine, dar 
care este marcată de o importantă amprentă europeană produsă de religia creştină. 

Ca element esenţial al perioadei Edo este de remarcat sincretismul dintre 
tradiţionalismul rigid al şcolilor Kano şi Tosa cu intelectualismul şi eruditismul 
reprezentat de şcoala de pictură Shijo din sudul Chinei, şcoală ce a luat naştere 
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prin unirea cu Școala Maruyama, urmând a fi menţionată în tratatele de istorie ca 
Şcoala Maruyama-Shijo. Majoritatea artiştilor şi artizanilor plastici se concentrau 
în această perioadă în Kyoto, care încă de atunci era considerată capitala artistică 
şi intelectuală a Japoniei. Şcoala Shijo poate fi considerată (mai mult metaforic) ca 
reprezentantă a realismului european, dar executat cu viziunea şi tradiţiile sino-
nipone. Cei mai cunoscuţi pictori ai acestei şcoli au folosit arta lăcuitului punând 
accent pe desen, teme predilecte fiind reprezentarea maimuţelor. Stilul folosit este 
caracterizat de subiectele alese din viaţa cotidiană, tratate în mod realist, conţinând 
numeroase elemente satirice.

La începutul secolului al XIX-lea, deosebit de cunoscut a fost stilul nanga ai 
cărui adepţi pictau peisaje idealizate, flori, păsări, în special pentru elita culturală, 
fiind influenţaţi de arta chineză.

După deschiderea Japoniei spre Occident în perioada Meiji (1868-1912), 
primii ani au fost marcaţi de o adoptare exagerată a artei europene. În universităţile 
nou înfiinţate au luat naştere departamente de artă occidentală, în care erau invitaţi, 
ca profesori, artiştii consacraţi din Europa şi S.U.A., iar studenţii japonezi erau 
trimişi să studieze în Europa, mai ales în Franţa şi în Italia. În curând însă, în paralel 
cu dezvoltarea unui naţionalism puternic, opinia publică a început să reaprecieze 
tradiţia artistică niponă, ajungând chiar să condamne arta occidentală.

Secolul al XX-lea a fost marcat de cooperare, în cadrul facultăţilor existând 
atât departamente pentru stilul japonez, cât şi pentru cel occidental. 

PREZENŢA ARTEI ORIENTALE ÎN ROMÂNIA
Fascinaţia Orientului a atras, de-a lungul secolelor, cât mai mulţi europeni, 

curioşi atât în ceea ce priveşte înţelegerea legendelor misterioase şi enigmatice 
ale civilizaţiilor orientale pline de poveşti nespuse şi de coduri culturale dificil de 
descifrat2, cât şi în descoperirea acestei lumi mirifice, fabuloase, de o bogăţie 
culturală complexă, inepuizabilă, nesfârşită. Orientul descoperit de europeni a 
avut o influenţă rapidă, benefică asupra dezvoltării societăţii europene fie că s-a 
manifestat la nivel social şi economic, fie că a generat apariţia unor fenomene 
interesante la nivelul vieţii de zi cu zi şi în artă, modă etc. Bogăţia culturală infinită 
a Orientului, prin care înţelegem Orientul Apropiat (ce cuprinde zonele ce făceau 
parte din Imperiul Otoman), Spania – cu moştenirea sa maură – şi Extremul Orient,  
a permis europenilor, prin intermediul legăturilor comerciale, al călătoriilor, al 
expediţiilor ştiinţifice (în special cele ale lui Napoleon), al campaniilor militare 
(cuceririle coloniale franceze, confruntările armate de eliberare a Greciei, războiul 
Crimeii) – au permis descoperirea realităţilor din aceste zone, realităţi care au avut 
darul de a  stimula  şi îmbogăţi imaginarul european şi de a contribui la conturarea 
unei creaţii plastice care a fost definită ca orientalistă3.

Odată ce au reuşit să cunoască şi să înţeleagă Orientul, europenii l-au 
interpretat prin propriile concepţii şi l-au reinventat, elaborând o nouă construcţie 

2. Monica Neațu, „Fascinaţia Orientului – Artă, modă şi societate (sec. XVII-XX)”, www.fundatiacaleavicto-
riei.ro, URL: <https://www.fundatiacaleavictoriei.ro/fascinatia-orientului-arta-moda-si-societate-sec-xvii-xx>.
3. Elena Olariu, Mariana Vida, Oglinzile Orientului. Pictură şi grafică din colecţiile Muzeului Naţional de 
Artă al României, 1850-1950, Bucureşti, mai-septembrie 2016, Argument.
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culturală în care şi-au transpus propriile viziuni. Tratatele politice şi comerciale cu 
Imperiul Otoman au permis artiştilor ataşați militar sau care însoţeau misiunile 
diplomatice ca, ulterior, descoperind o nouă civilizaţie, să devină călători pasionaţi 
şi să revină în mediul oriental, să viziteze Egiptul, Siria, Istanbulul, însuşindu-şi 
elementele acestei culturi, elemente care vor conduce la o transformare crucială în 
istoria şi cultura secolului al XIX-lea în ţările europene. Pătrund cu această ocazie, 
în Europa, porţelanul oriental splendid decorat şi elemente de îmbrăcăminte de 
o bogăţie rară, interesul şi fascinaţia pentru moda orientală fiind aproape egale 
ca pentru cea franceză. Era Meiji îşi exercită, în urma deschiderii Japoniei către 
Occident, o influenţă notabilă în arta şi moda europeană, din India pătrunde un 
nou stil de artă, cel care poartă amprenta exotismului coloniilor indiene, stampele, 
bijuteriile şi chimonourile devin obiecte mult râvnite în spaţiul european. 

Demnă de semnalat este influenţa orientală asupra lui Eugène Delacroix 
care, în urma călătoriilor în Tanger, Andaluzia, Alger ca ataşat al Ambasadei 
Franţei,  ajunge să fie considerat părintele picturii orientaliste, paleta sa cromatică 
devenind ulterior ardentă, iar tuşa extrem de vibrantă4, rezultând o pictură eliberată 
de canoanele academiste, de un rafinament sălbatic. De altfel, majoritatea pictorilor 
care au fost influenţaţi de arta orientală se disting printr-o manieră de exprimare 
mai directă, cu subiecte inspirate de realitatea contemporană.

Influenţele artei orientale în România secolului al XIX-lea
Percepută, încă de la începutul secolului al XIX-lea, datorită poziţionării 

geografice, ca fiind „placa turnantă” a politicii europene în contextul situaţiei de 
expansiune şi dominaţie a Imperiului Otoman, România este una dintre ţările care 
a aplicat cu rapiditate influenţele orientale în artă. Tematica orientală a devenit 
astfel una dintre tematicile pe care tinerii artişti români care studiau în mari centre 
occidentale, o abordau predilect după revenirea în ţară. Astfel, are loc la Porţile de 
Răsărit ale Europei, o intersectare a modelelor culturale orientale şi occidentale, care 
imprimă societăţii româneşti un specific nou, cu totul diferit de ceea ce existase până 
acum, în toate planurile existenţiale, cu reverberaţii şi în domeniul artelor vizuale5. 

Având Istanbulul drept principal reper politic şi cultural, datorită 
apartenenţei lor la Imperiul Otoman, Ţările Române au înregistrat o amprentă 
considerabilă a orientalismului în toate sectoarele vieţii culturale: scriitorii sunt 
primii care evocă, în proză sau în poezie, ambianţa orientală a secolului al XIX-lea 
(Vasile Alecsandri, Costache Negri, Elena Ghica etc.).

În pictură, tematica orientală de la noi din ţară aduce în prim-plan mai 
mulţi pictori, printre care C.D. Rosenthal, Barbu Iscovescu, Gh. Tattarescu, Carol 
Pop de Szathmary, Theodor Aman, Nicolae Grigorescu, care îşi aduc o contribuţie 
considerabilă la apropierea picturii româneşti moderne de vârsta maturităţii 
sale prin aducerea unui spor tematic, prin anexarea unui domeniu nou şi prin 
perfecţionarea limbajului plastic în ansamblu. 

Mă voi referi în special la activitatea a doi mari pictori: Carol Popp de 
Szathmari şi Theodor Aman, diferiţi ca viziune, care au grupat în jurul lor şi alţi 

4. Ibidem, p. 11.
5. Ibidem.
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pictori atât români, cât şi străini. Ei au avut ocazia de a călători în zonele cu influenţă 
orientală din ţara noastră (Dobrogea şi cele apropiate de graniţa Dunării) şi în ţările 
orientale limitrofe.

Carol Popp de Szathmari (1812 – 1888), primul pictor român atras de 
tematica orientală, s-a născut la Cluj, dar după 1840 părăseşte Transilvania pentru 
a se integra vieţii artistice din Ţara Românească. Viziunea sa, romantic-idealizantă6, 
firea sa romantică şi aventuroasă în acelaşi timp, precum şi spiritul de observaţie 
foarte dezvoltat şi receptivitatea îi permit însuşirea cu rapiditate a influenţelor 
de orice fel, cu atât mai mult cu cât, îndrăgostit de călătorii (a călătorit adesea 
la Constantinopol – prima dată ajungând în 1948 – în Asia Mică şi foarte mult 
în Dobrogea românească), este printre primii artişti români care iau contact cu 
lumea exotică orientală. Multiplele sale călătorii (nu doar cele din Orient, pentru 
că a călătorit şi în Austria, Franţa, Italia, Germania, chiar şi în Persia), într-o grabă 
firească de a surprinde toate elementele vizuale noi cu care intra în contact, artistul 
adoptă o punere în pagină mai mult sau mai puţin întâmplătoare, scenele părând a 
fi decupate din realitate7, folosind cu predilecţie acuarela, dar surprinzând în uleiuri 
amănuntul relevant, plin de savoare… pe care-l fixează rapid…8.

Odată cu descoperirea Bucureştiului, care avea oarecum un aer oriental şi 
pe care îl considera „pragul Răsăritului” pentru că aici a avut ocazia să  descopere 
palate şi săli pompoase, veşminte, mâncăruri şi obiceiuri turceşti, începând deja să 
fie interesat de cunoaşterea Orientului, Szathmari surprinde mai întâi pitorescul 
acestor locuri din care transpare amestecul dintre moda vechiului regim şi cea 
occidentală sau orientală: creion şi acuarelă – Corturi de ţigani (1868-1870) şi 
Refugiaţi bulgari (1877), desen Schiţă cu muzicanţi la Moşi (1875-1880). Devine 
pictorul agreat de mai mulţi domnitori români (George Bibescu, Barbu Ştirbei, 
Alexandru Ioan Cuza), dar a fost pictorul preferat al regelui Carol I pe care l-a 
însoţit deseori la Constantinopol, călătoriile făcându-se cu vapoare austriece, cu 
plecare din porturile româneşti Brăila sau Galaţi şi cu ancorare în Cornul de Aur 
(Asia Mică), călătorii care l-au fascinat şi care l-au determinat să surprindă în 
imagini numeroasele vapoare care soseau în capitala Imperiului Otoman (acuarela 
Port la Constantinopol – 1866-1880). A realizat, de asemenea, câteva acuarele la 
moscheea lui Baiazid al II-lea, în care surprinde atât curtea interioară spectaculoasă, 
cu porticuri înalte, cât şi forfota existentă în zona curţii, aceste acuarele fiind 
considerate printre cele mai frumoase creaţii ale sale.  

În 1866 face parte din delegaţia care l-a însoţit pe Carol de Hohenzollern 
la Constantinopol pentru confirmarea domniei, ocazie cu care realizează o altă 
acuarelă de importantă valoare documentară, iar în 1868, devenit pictor oficial al 
regelui Carol I, îl însoţeşte pe acesta într-o călătorie pe malul bulgăresc al Dunării, 
la Rusciuc, unde surprinde spectacolul militar desfăşurat în scopul detensionării 
conflictului din zonă, spectacol ce se desfăşoară în faţa unui public îmbrăcat în 
haine orientale. 

6. Vasile Drăguţ, Vasile Florea, Dan Grigorescu, Marin Mihalache, Pictura românească în imagini, ediţia 
a II-a revăzută, Bucureşti, Editura Meridiane, 1976, p. 164.
7. Ibidem, p. 169.
8. Ibidem.
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În timpul războiului Crimeii (1854), aflat chiar în zona de conflict, ca 
fotoreporter de război, realizează mai multe portrete ale unor conducători militari 
din partea arabă a Imperiului Otoman, tot în creion şi acuarelă, iar în 1864 îl 
însoţeşte pe Alexandru Ioan Cuza la Constantinopol, unde realizează acuarele ce 
reprezintă interiorul palatului, precum şi o schiţă a întâlnirii lui Cuza cu sultanul. Ia 
parte, de asemenea, la Războiul de Independenţă (1877), unde surprinde, în desene 
şi fotografii, atmosfera războiului şi a taberei militare, figuri de simpli soldaţi, pe 
domnitorul Carol I conducând armata, ofiţeri şi prizonieri turci, refugiaţi bulgari, dar 
şi revenirea în ţară şi defilarea armatei române9.

E posibil ca Szathmari să fi călătorit chiar şi în Egipt, la Cabinetul de Desene 
şi Gravuri din cadrul Muzeului Naţional de Artă al României existând o acuarelă 
ce reprezintă un peisaj cu o moschee tipică arhitecturii mameluce, iar la Biblioteca 
Academiei se află o altă acuarelă ce prezintă acelaşi specific. A călătorit la Bagdad, 
în perioada în care oraşul se afla sub stăpânire otomană, iar populaţia foarte diversă 
era constituită din arabi, turci şi evrei, unde a realizat o serie de portrete printre 
care portretele a doi bătrâni orientali şi a lui Nasif Allah, în care, atent la detaliul 
etnografic, sporeşte forţa dramatică a desenului prin accentul pus pe atitudinea şi 
gesturile fiecărui personaj10, dar şi prin redarea alertă folosită în cazul peisajelor sau 
a scenelor din bazar.

Orientul lui Szathmari exprimă cu pregnanţă propria experienţă, sedus fiind 
nu de descoperirea urmelor unor civilizaţii dispărute, ci de Orientul contemporan, 
care rezona cu spiritul său romantic. Călătoriile întreprinse cu atâta nerăbdare şi 
curiozitate se desfășurau doar în spaţiu, nu şi în timp, Istanbulul, Asia Mică, lumea 
balcanică şi spaţiul românesc cu aşezare la vărsarea Dunării şi la Mare constituind  
principala sa sursă de inspiraţie. Alături de alţi pictori, printre care C.D. Rosenthal, 
Barbu Iscovescu, Gh. Tattarescu, Szathmari  îşi aduce o contribuţie considerabilă a 
apropierii picturii româneşti moderne de vârsta maturităţii sale prin aducerea unui 
spor tematic, prin anexarea unui domeniu nou şi prin perfecţionarea limbajului 
plastic în ansamblu. 

Theodor Aman (1831 – 1891), reprezentant al claselor sociale înstărite, a 
avut un rol foarte important în cultura românească a secolului al XIX-lea, pictura 
istorică, care reprezenta apanajul atelierelor academice ocupând un spaţiu vast 
în creaţia sa. După studiile din ţară pleacă, în 1850, la Paris, unde are ocazia să 
îşi perfecţioneze cunoştinţele artistice cumulate în atelierele unor pictori francezi 
consacraţi, dar şi să intre în contact cu mulţi intelectuali români progresişti, printre 
care Nicolae Bălcescu, Cezar Bolliac, Dimitrie Bolintineanu, contact ce îi prilejuieşte 
formarea unui caracter patriotic puternic. Potrivit concepţiei sale artistice, arta 
trebuie să reprezinte un sprijin solid pentru emanciparea socială şi eliberarea 
naţională a poporului (Izgonirea turcilor de la Călugăreni, Bătălia românilor cu 
turcii pe insula Sf. Gheorghe ş.a.). A pictat compoziţii în care a glorificat momente 
dramatice ale luptei poporului român pentru libertate, mesajul acestora având 
profunde rezonanţe patriotice – una dintre cele mai importante fiind Hora Unirii 
la Craiova, pictată la Paris înainte de întoarcerea în ţară (1858), lucrare despre care 

9. Elena Olariu, Mariana Vida, op.cit., p. 17.
10. Ibidem.
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s-a afirmat că marchează un moment însemnat în dezvoltarea picturii româneşti, 
fiind prima operă de valoare în care aspiraţiile poporului erau înfăţişate nu printr-o 
alegorie sau prin pilda faptelor de vitejie din trecut, ci direct printr-o scenă autentică, 
interpretată într-un stil viguros realist, deci mai aproape de înţelegerea şi simţirea 
oamenilor vremii, mai pronunţat populară.11 

Înainte de întoarcerea în ţară de la Paris, în timpul războiului Crimeii, 
în 1854, Aman face o vizită la Constantinopol şi în Crimeea, unde, încântat de 
priveliştea extraordinară a Bosforului, a minaretelor şi a mulţimii vaselor ancorate 
în port, suportă o influenţă orientală demnă de a fi luată în seamă, având în vedere 
faptul că educaţia sa artistică de până acum era de formaţie occidentală. La Istanbul 
a fost oaspetele de seamă al sultanului Abdul Medjid I, căruia i-a şi vândut lucrarea 
Bătălia de la Olteniţa şi de la care a primit cadouri specifice culturii turceşti pe care le 
va imortaliza în pictura celui de-al doilea atelier al său, pictat în 1856, alături de alte 
obiecte achiziţionate din bazarele Istanbulului: pistoale, iatagane, şalvari, anteriuri, 
perne şi covoare, o oglindă turcească. În Crimeea, vizitează câmpul de luptă de la 
Sevastopol, împrejurimile bătăliei de la Alma, care îi vor inspira lucrări cu scene de 
luptă (Lupta de la Sevastopol, Bătălia de la Alma, Zuavi mergând spre tranşee) în care 
înregistrează cu minuţiozitate amănunte specifice scenelor de război, cu accent pe 
dramatismul scenelor. Un loc special al subiectelor istorice din această perioadă îl 
ocupă lucrarea finalizată în 1880, Bulgari masacraţi de turci, pictură impresionantă 
în care surprinde masacrarea a cinci mii de locuitori bulgari la Batak, în 1876, 
eveniment care avusese un ecou puternic şi în ţara noastră. O temă de inspiraţie 
orientală, dar care îl aproprie pe Aman de un subiect clasic al picturii de şevalet 
occidentale – Răpirea Sabinelor – este cel în care reuşeşte să realizeze, cu deosebită 
măiestrie, o întrepătrundere între temele istorice abordate până acum, cu temele 
orientale, întrepătrundere evidentă în Răpirea cadânelor de către ostaşii lui Mihai 
Viteazul, eveniment care se pare că s-a petrecut în realitate, la 25 ianuarie 1595 (din 
relatarea lui Nicolae Bălcescu), în care femeile din harem sunt furate, artileria este 
capturată, iar soldaţii turci, ca şi paşii Hasan şi Mustafa, sunt ucişi.

Ambianţa orientală plină de senzualitate, situată între vis şi realitate, îl 
seduce pe pictor, inspirându-i subiecte pe care nu le mai tratase până atunci, în 
care îşi utilizează şi amintirile din timpul primei sale vizite la Istanbul, când avusese 
prilejul să cunoască viaţa de la curtea Sultanului. El descoperă farmecul femeilor 
îmbrăcate în costume fastuoase şi colorate, tolănite pe covoare, fumând ciubuc, cu 
papucii aşezaţi lângă ele12. Realizează astfel în manieră clasicizantă picturi precum 
Baia turcească, Prezentarea de sclave, dar şi scene de harem, portrete ale unor 
sultane sau odalisce cântând la mandolină sau la lăută, fumând narghilea, privindu-
se în oglindă, citind sau plimbându-se, imaginea oferită de plimbarea femeilor din 
harem stimulând imaginaţia multor artişti occidentali care ajungeau la Istanbul.

Întors în ţară, concentrându-şi eforturile pe două planuri principale, cel 
organizatoric şi cel al creaţiei, Aman pune bazele unei vieţi artistice moderne în 

11. Mircea Popescu, „Dezvoltarea picturii istorice româneşti în secolul al XIX-lea”, în S.C.I.A., I, nr. 3-4, 
Bucureşti, 1954, p. 124.
12. Elena Olariu, Mariana Vida, op.cit., p. 20.
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capitală, aducându-şi o contribuţie importantă, alături de Tattarescu, la înfiinţarea 
Şcolii Naţionale de Arte Frumoase la Bucureşti (1864). A fost iniţiatorul deschiderii 
unor expoziţii colective periodice care aveau rolul de a crea şi consolida legături 
puternice între artişti şi public, concretizate într-un curent de opinii, o atmosferă 
de emulaţie, asigurând prin exemplul şi autoritatea sa o rapidă creştere a prestigiului 
artelor plastice13. Talentul, resursele şi pregătirea sa, vederile destul de largi şi 
posibilităţile destul de întinse l-au ajutat să se detaşeze atât de predecesorii, cât şi 
de contemporanii săi, să abordeze cu o consecvenţă neîntâlnită până atunci genuri 
şi teme diverse pe care le-a tratat la început în manieră academistă, uscată, pe care 
o adaptează făcând-o mai suplă pentru ca apoi, cuprins de un avânt romantic, să 
treacă la un alt gen de pictură, mai experimentală, abordând subiecte de viaţă în 
care se înregistrează reale progrese de exprimare şi în care se foloseşte de o viziune 
exultantă, idealizată în acelaşi timp, dar în care insistenţa asupra unor detalii era 
totuşi lipsită de nerv şi de autentică strălucire.14 Din unele lucrări transpare intenţia 
de critică socială (Bal mascat în atelier, Petrecere cu lăutari, Trei femei jucând cărţi 
ş.a.) în care oglindeşte cu fidelitate realitatea pe care încerca să o înregistreze cât mai 
lucid şi să o redea fără să o modifice, utilizând o concepţie regizorală în distribuirea 
personajelor, un dinamism opus schematismului rigid al construcţiei academiste, 
o linie elegantă în conturarea siluetelor, acorduri cromatice alese, dezinvoltură 
în execuţie etc.15, elemente preluate de la unii pictori străini (ungurul Mihaly 
Munkacsy, spaniolul Mariano Fortuny). 

13. Vasile Drăguţ, op.cit., p. 170.
14. Ibidem, p. 176.
15. Ibidem, p. 179.

Theodor Aman, Odaliscă, 
ulei pe pânză, 113x68,8 cm, 
colecția Pinacotecii București, 
foto: Cristian Oprea
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Captiv al unor formule vechi, perimate, Aman nu revoluţionează, însă, 
arta, nu creează un curent de avangardă care să înnoiască viziunea mijloacelor de 
expresie, dar având vederi destul de largi asupra artei, conferind picturii mobilul 
cel mai puternic al înălţării cugetului şi al dezvoltării simţămintelor de mărire 
şi naţionalitate, el este cel fără de care n-ar fi existat la momentul potrivit terenul 
necesar afirmării lui Grigorescu şi Andreescu16.

	
Orientul în arhitectură, sculptură şi arta decorativă din România         
Încă din secolul al XVIII-lea, arhitectura românească se îmbogăţeşte cu 

elemente de influenţă orientală, baroce şi laice, dar încă din secolul al XVII-lea, 
sub domniile fanariote, influenţa orientală se manifestase deja cu predilecţie în 
Valahia şi Moldova, în special în arhitectura civilă urbană şi în cadrul construcţiilor 
religioase. Fiind tot timpul sub influenţă bizantină, datorită schimburilor 
comerciale şi a situaţiei de dominaţie a curţii otomane, ca şi a admiraţiei 
românilor faţă de dezvoltările bizantine, ţara noastră împrumută pe scară largă 
elemente specifice orientale în mai toate domeniile: arhitectură, sculptură, pictură, 
iconografie, broderie şi ţesături etc., fie că acestea veneau de-a dreptul din Bizanţ, 
prin schimburile comerciale ce se făceau între locuitorii ţării noastre şi negustorii 
veniţi din Răsărit (Bulgaria, Serbia şi Muntele Athos) sau din Orient (Armenia), 
fie prin călătoriile efectuate de ambele părţi şi prin care se răspândeau obiceiurile, 
cultura şi credinţele bizantinilor. 

Mai întâi, influenţa bizantină a fost exercitată la noi mai ales prin intermediul 
Bisericii. Datorită împrejurărilor politice, voievozii Ţării Româneşti şi-au asumat,  
încă din secolul al XIV-lea, un deosebit rol cultural în climatul religios ortodox  de 
la noi beneficiind de moştenirea culturală a Imperiului Bizantin, fenomen plastic pe 
care Nicolae Iorga l-a numit atât de plastic «Byzance après Byzance».17 Creştinismul 
era răspândit la români încă din primele veacuri, când împărăţia romanilor nu 
era încă divizată în două. Încă de timpuriu, în ţara noastră au fost înălţate biserici 
creştine, clădite de meşteri veniţi din Răsărit, sub influenţa unor feţe bisericeşti din 
Orient considerate a fi personalităţi culturale, care veneau destul de des la noi în 
ţară şi care aduceau manuscrise şi obiecte de cult ce serveau drept prototipuri şi 
care dădeau sfaturi, recomandau modele şi meşteri din localităţile lor de baştină. 
Prin aceşti meşteri greco-orientali, pătrund în arta Ţării Româneşti, alături de unele 
mai vechi elemente tradiţionale artei bizantine şi primele elemente ale artei oriental-
islamice18. 

Cele mai vechi biserici româneşti de zid (piatră şi cărămidă), păstrate până 
astăzi, sunt bisericile Sân-Nicoară şi Sfântul Nicolae Domnesc din Curtea de Argeş, 
construite în epoca întemeierii Ţării Româneşti (înainte de anul 1352). Ambele  
reprezintă tipul bizantino-constantinopolitan, adică stilul bizantin cel mai pur, 
format în capitala imperiului în epoca împăraţilor macedoneni (secolele IX-XI).19

16. Radu Bogdan, „Theodor Aman în cultura românească”, în Reverii lucide, Bucureşti, 1972, p. 251.
17. George Oprescu (coord.), Istoria artelor Plastice în România, Bucureşti, Editura Meridiane, 1968, p. 229.
18. Ibidem.
19. Creștin ortodox, „Arhitectura în Țara Românească în secolele XIV-XIX”, www.creștinortodox.ro, 20 
iunie 2012, URL: <http://www.crestinortodox.ro/liturgica/arhitectura-bisericeasca/arhitectura-tara-ro-
maneasca-secolele-xiv-xix-70724.html>.
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În a doua jumătate a secolului al XIV-lea, cuceririle turceşti în Balcani 
pun capăt influenţei bizantine venite direct din Constantinopol, influenţă ce va fi 
înlocuită cu cea venită prin Serbia şi Bulgaria. Apar astfel la noi o serie de biserici 
de tip sârbo-bizantin, ca bisericile fostelor mănăstiri Vodiţa II, zidită de călugărul 
Nicodim, prin anii 1370 (azi numai ruine), Tismana, zidită puţin mai târziu 
(refăcută în secolele XVI, XVIII şi XIX), Cozia, zidită de Mircea cel Mare pe la 1386 
(cea mai importantă şi mai bine păstrată), Brădet și Cotmeana (în judeţul Argeş), 
ambele construite tot în vremea lui Mircea cel Mare. Sistemul sârbesc de acoperire 
a naosului se caracterizează prin aceea că bolta principală a naosului (turla cu 
cupola) se sprijină în interior pe patru arcuri mari (două longitudinale mai înguste 
şi două transversale mai late), dar pilaştrii care le susţin nu se mai află în interiorul 
naosului, ca la Sf. Nicolae din Curtea de Argeş, ci sunt alipiţi de faţa interioară a 
zidurilor laterale, lăsând astfel liber tot spaţiul din naos. Sistemul acesta va fi adoptat 
definitiv, fiind generalizat la toate bisericile româneşti. Biserica de la Dealu, de 
lângă Târgovişte şi Mănăstirea Curtea de Argeş, construite la începutul secolului al 
XVI-lea, trădează, în  decorul sculptural al faţadelor, vădite influenţe orientale de 
origine turcească, armeană şi georgiană. Decorarea pereţilor interiori, precum şi 
sculpturile în piatră de pe faţadele monumentelor religioase ale bisericilor menţin 
acelaşi stil oriental, ea fiind executată de meşteri aduşi din Orient. 

O ultimă fază a influenţei bizantine indirecte se exercită asupra arhitecturii 
noastre bisericeşti în vremea lui Neagoe Basarab, prin filiera Sfântului Munte, 
domnitorul ctitorind, în afară de minunea de la Curtea de Argeş, alte două 
monumente de tip atonit: biserica actuală a mănăstirii Snagov (zidită în locul celei 
vechi, pe la 1517) şi fosta catedrală mitropolitană din Târgovişte.  

Stilul bisericilor moldovenești se deosebește de stilul muntean, întâlnim 
biserici care după plan sunt bizantine, dar şi biserici în care influența apuseană este 
evidentă. Ceea ce este interesant la unele dintre bisericile moldoveneşti este cupola, 
la care se observă influenţe armeneşti, ca de pildă la Biserica Trei Ierarhi, construită 
de Vasile Lupu. 

În ceea ce priveşte pictura în interiorul bisericilor se poate spune că ea este în 
mare parte bizantină. Zugravii veneau, în special, din Răsărit, iar elevii locali pe care 
aceştia îi şcoleau urmau acelaşi stil. Temele iconografice bizantine şi modalitatea de 
reprezentare a lor au suferit o influenţă orientală evidentă. Pictura orientală a durat 
până în secolul al XIX-lea şi durează încă, prin tradiţie, şi astăzi.

Din cele expuse mai sus se evidenţiază faptul că, vreme de secole, întreaga 
noastră viaţă culturală, spirituală şi politică, a fost influenţată de cultura bizantină. 
A fost un timp când idealul lumii bizantine era şi idealul nostru, lunga şi adânca 
influenţă orientală făcând parte din însăşi istoria neamului românesc.

Intervalul de timp de la sfârşitul secolului al XVII-lea până la sfârşitul 
secolului al XIX-lea marchează o perioadă de înflorire, în care arhitectura 
românească trece dincolo de aspectele practice şi devine preocupată, în mod 
evident, de latura estetică şi artistică. Se manifestă preferinţa pentru stilul francez, 
motivată, de această dată, de prosperitatea Franţei din acea perioadă şi de apropierea 
culturală a României cu aceasta.

De-a lungul timpului (până spre mijlocul secolului al XIX-lea), în Ţara 
Românească au fost asimilate  influenţe complexe de civilizaţie otomană, care s-au 
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intensificat în epoca fanariotă (secolul al XVIII-lea), de la îmbrăcăminte, obiceiuri 
şi moravuri până la elemente privind construcţiile. Cea mai mare influenţă s-a 
înregistrat la nivelul oraşelor mari, însă Bucureştiul, în calitate de târg pitoresc şi 
cosmopolit, cu o populaţie diversă, a fost cel mai afectat de modificările arhitecturale 
ale ţărilor învecinate, fiind, pentru o bună parte a istoriei, un oraş balcanic prin 
ambianţă, înfăţişare şi mentalităţi.  

Existente dinainte, dar ajunse la apogeu în perioada fanariotă, hanurile 
sunt o caracteristică a perioadei. Prezenţa lor era normală într-un oraş de 
tranzit aşezat la răscrucea marilor drumuri comerciale care legau oraşele 
Europei Centrale (Leipzig, Cracovia, Liov) de Constantinopol. Având la origine 
caravanseraiurile orientale, ele adăposteau negustorii veniţi din străinătate 
împreună cu servitorii, animalele şi mărfurile lor. De formă rectangulară, cu 
ziduri groase şi o singură deschidere protejată de porţi grele, hanurile se deschideau 
doar către interior, unde de jur împrejurul curţii se înşirau prăvălii boltite, cu 
beciuri adânci sub ele pentru depozitat mărfurile de preţ şi odăi de dormit la 
etaj.20 Hanul din jurul Bisericii Sf. Gheorghe Nou, refăcut după incendiul din 
1804, va fi distrus de Marele Foc din 1847.

Geamlâcul (din turcescul camlîc), un alt element de arhitectură de 
influenţă orientală, mai precis otomană, reprezintă o structură specifică a 
vechiului Bucureşti, larg răspândită în veacurile XVIII-XIX, chiar şi în oraşe de 
provincie, întâlnită sporadic şi fragmentar în fundul unor curţi sau sub forma 
pasarelelor interioare închise ale unor imobile (aflate de obicei în centrul istoric, 
pe Calea Victoriei etc).  Acestui  tip de construcţie i s-a dedicat de către arhitectul 
Constantin Joja, o carte întreagă şi anume Faţade de sticlă în arhitectura din 
Bucureşti şi din alte oraşe din România. 1700-1900, prin care  reliefează faptul 
că arhitectura Ţării Româneşti şi a Moldovei inovează şi impune o nouă linie 
arhitecturală: sticla, folosită pe suprafeţe mari, compunând faţade întregi articulate 
pe o structură de metal sau lemn. Modernitatea acestei soluţii apropie arhitectura 
faţadelor de sticlă de tema stilului internaţional, având aceleaşi atribute ale 
arhitecturii funcţionale: curat, simplu, pur, elegant21. 

În centrul istoric al Lipscanilor, pe Strada Şelari, încă mai există o casă cu 
veranda vitrată pe faţada de la stradă, la nivelul ambelor etaje. La origine, clădirea 
nu avea faţada de sticlă, dar ea fost refăcută în anii 1970 în spiritul arhitecturii 
vernaculare bucureştene de influenţă otomano-balcanică, pentru a reda o imagine 
caracteristică a centrului comercial al oraşului de secol XVIII.

În oraşul Râmnicu Sărat, fost târg aflat la confluenţa dintre Ţara Românească 
şi Moldova, se află o casă cu geamlâc construită în anul 1974 (Casa Moşescu) care 
păstrează integral elementele specifice faţadei de sticlă ca arhitectură specifică 
perioadei. 

Faţadele de sticlă delimitează logii sau pridvoare, terase, galerii şi ajung către 
sfârşitul secolului al XIX-lea la formă continuă, vitrată, iar plastica acestora, care 

20. Bucharest Unknown, „Arhitectura veche bucureșteană de influență otomană”, 
www.bucharestunknown.blogspot.ro, 13 martie 2010, URL: <http://bucharestunknown.blogspot.
ro/2010/03/arhitectura-veche-de-influenta-otomana.html>.
21. Doina Marian, „Modernism avant la lettre”, Revista Cuvântul, Online.
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şi ea evoluează de la benzi orizontale de sticlă ce înconjoară partea superioară a 
clădirilor, alternând în registre cu zidăria parterului cu funcţie de soclu, la faţade 
compuse dintr-o singură suprafaţă structurată din lemn (sau metal) şi sticlă. 
Urmărind logica funcţională a construcţiei, faţadele de sticlă îmbracă arhitecturi 
variate: acea arhitectură urbană de secol XVIII care adaptează casa ţărănească la 
noile condiţii de confort, al cărei exemplu de marcă este Casa Melik din Bucureşti, 
sau arhitectura hanurilor româneşti, descrise anterior, cu galerii şi scări de acces 
exterioare care vor fi închise un secol mai târziu cu pereţi de sticlă (a se vedea, de 
exemplu, Hanul lui Manuc din București, ale cărui galerii au fost închise cu sticlă între 
1870 şi 1971, anul restaurării)22. 

Influenţe orientale în sculptura românească
Sculptura celor mai importante ctitorii voievodale de la începutul veacului 

al XVI-lea, din Țara Românească, precum Mănăstirile Cozia sau Dealu, este de 
inspirație, de asemenea, orientală. Somptuozitatea acesteia constituie o excepţie 
atât în decorul architectural, dar şi în întreaga creaţie artistică a vremii, constituind 
un important mijloc de inspiraţie pentru artiştii munteni. Grupurile de bază ale 
tematicii decorative utilizate (vegetale, florale, geometrice) pe care le regăsim în 
miniatură, argintărie, broderie sau în sculptura pietrelor funerare sunt simplificate 
şi adaptate feluritelor tehnici în care sunt folosite. Începând cu a doua jumătate a 
secolului al XVI-lea, decoraţia sculptată în piatră cunoaşte o completă transformare, 
o deosebită înflorire sub influenţe externe şi are rolul de a încadra golurile (uşi, 
ferestre) monumentelor şi de a marca trecerea în nefiinţă a domnitorilor munteni. 
Piatra de mormânt a lui Neagoe Basarab aflată în biserica mănăstirii Argeşului, ca şi 
lespedea comună a mormântului copiilor voievodului, reprezintă pentru Muntenia 
de secol XVI-XVII prototipul sculpturii lespezilor funerare. Decoraţia în stil 
geometric, descriind în centru o cruce sprijinită pe un piedestal, este formată dintr-
un entrelac şi are în partea superioară o roză a vânturilor, iar în chenarul ei regăsim 

22. Ibidem.

Geamlâc aflat în curtea casei 
Moșescu din Râmnicu Sărat, 
fotografie din arhiva familiei
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elemente specifice manuscriselor şi broderiilor. Acest element de tip decorativ 
este asemănător cu ornamentele faţadei monumentului şi pot fi întâlnite pe un 
mare număr de lespezi funerare din această perioadă. În aceeaşi biserică se află o 
piatră funerară de cu totul alt tip, care acoperă mormântul lui Radu de la Afumaţi, 
constituind cea mai reuşită operă de sculptură figurativă românească veche şi 
care, pe lângă entrelacul chenarului şi al părţii superioare a câmpului central, 
cuprinde şi reprezenarea voievodului călare, cu mantia fluturândă, cu mâna dreaptă 
ţinând sceptrul şi cu coroana pe cap23. Inscripţia care acoperă centrul acestei piese 
constituie o pagină de cronică a Ţării Româneşti. Alte lespezi asemănătoare, dar 
de importanţă mai redusă, mai întâlnim în biserica Vieroşi (Muscel), care acoperă 
mormântul lui Albu Golescu (1574), în biserica din Stăneşti, pe mormântul lui 
Stroe Buzescu (1602), iar spre sfârşitul secolului al XVI-lea, lespedea care acoperă 
mormântul Irinei, soţia lui Albu Golescu, marchează trecerea de la ornamentica 
geometrică la cea florală printr-o influenţă venită din Moldova.

Sculptura în lemn este şi ea marcată de influenţe bizantine, desăvârşite 
realizări plastice în acest sens fiind uşile paraclisului mănăstirii Snagov sau uşile 
de la intrarea în mănăstirea Tismana. Spaţiile dintre arcade sunt decorate cu 
împletituri geometric-florale de influenţă orientală – atât ca desen, cât şi ca tehnică. 
Uşile mănăstirii de la Cotmeana sunt, de asemenea, incluse viziunii decorative de 
tip oriental, vădită în folosirea unei ornamentici vegetale stilizate, care aminteşte 
îndeaproape de repertoriul ornamental al sculpturii în lemn musulmane24. 

Din ctitoria argeșeană a primilor Basarabi provine o interesantă lespede, 
despre care nu se știe mare lucru şi care, conform iconografiei obișnuite, îl prezintă 
pe defunct în poziție culcată, cu mâinile pe piept, purtând un costum caracteristic 
secolului al XV-lea. În colţul de sus, din stânga, are înscris numele „Gheorghe”, care 
se presupune a fi al autorului sculpturii, ce pare să aparțină mediului transilvan, 
unde elementele artei bizantine și orientale se întâlnesc cu cele specifice goticului 
apusean. O altă piatră tombală din naosul aceleiași necropole domnești aparține 
lui Voislav, fiul adolescent al lui Nicolae Alexandru Basarab. Piatra are ca principal 
decor un „arbore al vieții” tot de origine orientală. În coroana lui este reprezentat 
schematic un scut heraldic, prezența acestuia precum și modul cum a fost paginată 
inscripția de pomenire pe chenarul marginal, indică faptul că avem de-a face  şi cu 
modele artistice de inspirație occidentală. Arborele vieţii, ca element al influenţei 
artistice bizantino-balcanice, este întâlnit şi în sculptura argeșeană de pe lespedea 
presupusului mormânt al lui Vladislav I. 

Din biserica fostei mănăstiri Căscioarele (jud. Giurgiu) provin două pietre de 
mormânt. Una aparține stolnicului Neagoe (decedat în 1504), iar cealaltă jupânului 
Neagu (decedat în 1545), anii morții acestora aflându-se menționați în inscripțiile 
marginale de pomenire. Câmpurile centrale sunt acoperite cu împletituri și cercuri 
inspirate din reliefurile exterioare de la Dealu și Curtea de Argeș și sunt ca și ele, 
realizate în tehnică méplat și tehnică orientală.

           

23. George Oprescu (coord.), op. cit., p. 282.
24. Ibidem, p. 284.
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Arta decorativă
Arta decorativă bizantină, care a avut o mare influenţă asupra dezvoltării 

artei orientale în general, s-a dezvoltat în Imperiul Roman de Răsărit cu capitala 
la Bizanț (Constantinopol), între secolele VI-XV. Imperiul a cuprins între granițele 
sale – instabile în cursul celor aproape o mie de ani cât a durat – o parte a Europei, 
adică Peninsula Balcanică și Italia meridională, Asia Mică și o parte a Africii 
mediteraneene: Siria, Palestina, Egiptul. Cele mai importante cuceriri ale artei și 
tehnicii bizantine le constituie marile edificii religioase și oficiale. Construcțiile 
cu bolți și cupole – cucerire a arhitecturii bizantine de proveniență islamică – 
constituie până azi splendide monumente. Dintre toate catedralele, bisericile și 
palatele construite s-au păstrat câteva care demonstrează geniul arhitecților. 

Mozaicurile de sidef, pietre dure și pietricele acoperite cu smalț – care le 
înlocuiesc pe cele de marmură ale antichității – create în edificiile bizantine, rămân 
în patrimoniul artistic mondial ca monumente. Coloritul, desenul, prețiozitatea 
materialelor, modalitățile de dispunere pe suprafețe (unele bazilici au interiorul 
căptușit în întregime cu mozaicuri) fac din acestea opere inegalabile. Monumentele 
sunt cele pe care le-a lăsat creația decorativă bizantină. Și aici, ca peste tot, domină 
convenția: sunt eliminate nuanțele, pentru a rezuma, cu accente coloristice, 
esențialul. Dar este de remarcat că în mozaicurile bizantine timpurii există o 
galerie de portrete – în ciuda convenționalismului – foarte bine realizate. De fapt, 
mozaicul a fost tehnica picturii murale din evul mediu timpuriu, în care pata de 
culoare intens saturată avea funcție primordială. Culori înflăcărate, incandescente, 
cu o strălucire supranaturală (amplificate de aurul care dubla pietricelele) îmbrăcau 
pereții și bolțile cu licăriri continui. Desenul aproape grafic se detașa net pe fondul 
mai întotdeauna auriu, care dădea o strălucire mereu vie și luminoasă. Licărul 
smalțurilor și al cubulețelor aurii face și azi farmecul multor edificii, transformând 
totul într-o scânteie tremurătoare și fiecare mișcare a privitorului relevă efecte 
decorative noi pe pereți. Cele mai cunoscute și bine conservate mozaicuri se află la 
Constantinopol (Sf. Sofia), Ravenna (Sf. Vitale, mausoleul Gallei Placidia), Salonic 
(biserica Sf. Gheorghe). La noi în ţară, cea mai cunoscută pictură bizantină este aceea 
de la Biserica Sf. Nicolae Domnesc de la Curtea de Argeş. În toate epocile istorice ale 
artei bizantine, fresca a fost folosită alături de mozaic pentru decorarea bisericilor 
şi amândouă aceste tehnici au adoptat aceleaşi teme iconografice. Realismul tratării 
episoadelor din viaţa lui Iisus, ecoul iluzionismului picturii pompeiene, naturaleţea 
detaliilor, lirismul expresiei figurilor, siguranţa și dezinvoltura tuşei conferă acestui 
ciclu pictural caracterul de moment de referinţă pentru arta orientală care trece 
graniţele şi în ţara noastră.

Am socotit importantă descrierea unor caracteristici ale acestui stil, de 
la care nu au rămas decât construcții, mozaicuri și manuscrise împodobite cu 
miniaturi (există și câteva piese ale decorației de interior în muzeele lumii: un 
tron de fildeș, plăcuţe de ivoriu cu sculpturi în relief, un taburet în formă de X), 
pentru că el s-a prelungit mult în cultura religioasă a țărilor din Răsăritul Europei. 
Ornamentația, costumele de cult (haine preoțești) și piesele cu caracter religios: 
candele, relicvele, cădelnițe, cristelnițe, cutii ale milei etc. sunt influențate mai direct 
sau mai tangent de bizantinism. Chiar și ceremonialul curților domnești din această 
parte a Europei a fost inspirat de cel bizantin. Dar condițiile locale au dat reflexelor 
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bizantine târzii caractere de originalitate. Aceasta se vede în construcțiile de cult și 
domnești, în arhitectura interioară, în schema costumelor, în croiala mobilierului din 
Rusia, Serbia, Țările Române25.

 
Şcoala de pictură de la Balcic, întâlnirea dintre Orient şi pictura românească
Locul în care s-a produs întâlnirea dintre Orient – şi manifestările artistice 

specifice acestuia – cu arta românească din secolul al XX-lea, în special cu pictura, 
a fost oraşul Balcic din zona Caliacra, sau Coasta de Argint, cum avea să fie numit 
de Regina Maria care şi-a construit acolo un palat. Oraşul, situat la Marea Neagră, 
a aparţinut Ţării noastre până în anul 1940 când, în urma Tratatului de la Craiova, 
România a fost constrânsă să cedeze Bulgariei Cadrilaterul. În perioada interbelică 
Balcicul a prilejuit multor artişti cunoaşterea de sine, peisajul deosebit, prin atmosferă 
şi culoare, devenind cel mai căutat loc de către toţi pictorii români ai vremii.

Descoperit de Alexandru Satmary, Iosif Iser, Gheorghe Petraşcu, Ion 
Theodorescu-Sion şi Ipolit Strâmbu[lescu] aproape simultan, dar independent unul 
faţă de celălalt, încă din 1913, Balcicul s-a impus în arta perioadei interbelice prin 
relieful monoton sau spectacular, prin structura aşezărilor sale cu personaje şi 
obiecte figurate sub nemişcarea unei lumini aspre, condensate, reflectată de straturi 
geologice răzvrătite şi de mare… Balcicul a permis orice fel de abordare, în numele 
modernităţii sau al tradiţiei, ca tentaţie a Occidentului recuperat sau a Orientului în 
fine, regăsit, într-un decupaj de timp limitat şi probabil de nerepetat în numele istoriei, 
cu certitudine original şi unic în numele picturii.26

Pentru a înţelege Balcicul trebuie, mai întâi, să-l descoperi. De aceea, toţi 
pictorii care veneau aici pătrundeau cu sfială, ca într-un templu, în sufletul  oraşului, 
fiecare încercând să îi dezvăluie misterele; poate şi acest lucru îi făcea să fie mai 
captivaţi de originalitatea locului.

Toţi cei care fac referinţă într-un fel sau altul la Balcic, se referă la lumină şi 
culoare. Într-adevar, lumina acestui loc, schimbările ei bruşte şi totale (în contraste 
semnificative), colorau oraşul într-un mod special, parcă contradictoriu cu 
diversele momente ale zilei, lucru determinant pentru îmbogăţirea paletei de culori 
a artiştilor. De aici a rezultat acea minunată diversitate de personalităţi şi stiluri care 
se conturau în atmosfera locului.

Această idee este foarte fidel sintetizată de Marian Constantin: În imaginaţia 
artiştilor, Balcicul a focalizat, două idei fundamentale pentru pictura interbelică, 
sudul şi exoticul, ambele avându-şi corespondentul în două concepte definitorii ale 
şcolii peisagistice moderne, adică în lumină şi în culoare. Pentru mulţi dintre ei 
această întâlnire a însemnat clarificarea unor subtile raporturi lumină - culoare, 
împrospătarea viziunii plastice, dar şi diversificarea gamei cromatice, prin îmbogăţirea 
cu tonuri rafinate, apte să redea diafanul complex al atmosferei.27

25. Doina B., „Arta decorativă bizantină”, www.doinab.blogspot.ro, URL: <http://doinab.blogspot.
ro/2013/10/stilurile-in-arta-decorativa-iv.html>.
26. Doina Păuleanu, Pictori români la Balcic, Bucureşti, Monitorul Oficial R.A., 2008, p. 8.
27. Marian Constantin, Prefaţa la Catalogul expoziţiei Balcicul în pictura romanească, Muzeul Naţional 
Cotroceni, iunie-iulie 1994.

https://biblioteca-digitala.ro



Revista de Artă şi Istoria Artei

47

Balcicul a pătruns ca temă predilectă în atelierele multor artişti şi în aproape 
toate expoziţiile. Fie că era vorba de colecţii individuale sau de saloane oficiale, 
Balcicul era nelipsit. Fascinaţia pe care o insuflă şi întreţine Balcicul este stăruitoare: 
Se pare că şi veacurile au locuri de odihnă pe lume, aşa ca şi păsările călătoare. Cum 
altfel să tălmăceşti taina oraşului care de mii de ani, pustiit şi dărâmat de războaie 
şi invazii, se ridică neobosit spre o viaţă nouă lui, se întreabă în anul 1928 Adrian 
Maniu28.

Până a deveni un curent, o şcoală era un singur pas. Şi el s-a făcut. Pictura 
românească se îmbogăţeşte cu o orientare nouă, spre lumină şi culoare, datorită 
existenţei acestui oraş deosebit. 

Aşa cum impresionismul s-a conturat prin lumină şi culoare, artiştii francezi, 
prin căutări neobosite de locuri prielnice pentru îmbogăţirea paletei şi viziunii 
picturale, descoperind Sudul Franţei, tot la fel Balcicul avea să devină locul cel mai 
căutat pentru exprimarea talentelor din pictura românească, locul menit să adune 
precum fluturii la lumină, pe cei mai înzestraţi pictori ai acelor timpuri. Iată ce afirma 
Alexandru Busuioceanu în articolul intitulat De la Grigorescu la pictorii Balcicului:

Barbizon, malurile Senei, Honfleur, Cassis sunt locuri care înseamnă pictură 
în plin aer, pictură impresionistă sau, şi mai scurt, pictură. Pentru arta românească 
Balcicul nu e mai puţin. El este pentru pictura noastră modernă, şcoala colorismului 
nou (…) Balcicul nu era însă numai lume turcească şi ţărm înflorit de Orient. Era 
şi o revărsare de lumină strălucitoare, care făcea din el o vedere fără pereche şi un 
izvor de încântare nesfârşită pentru ochiul ademenit de peisaje însorite. Curând, 
ţărmul scăldat de mare, falezele înalte strălucind de reverberaţii, amestecul de culori 
al caselor şi al formelor oraşului au apărut în pânzele pictorilor noştri, atraşi, rând pe 
rând, şi reţinuţi de frumuseţea nouă a acestui colţ îndepărtat de lume… Descoperirea 
lui a însemnat părăsirea locului comun grigorescian şi întoarcerea în pictura noastră 
a unor teme noi, inepuizabile, asupra cărora şi-a putut face încercarea toate formulele 
de artă şi toate temperamentele. Marea, lumina, formele capricioase ale naturii, 
coloritul oriental s-au găsit adunate într-un singur loc pentru a ispiti îndelung pictura 
noastră… Balcicul a fost într-adevăr ca o şcoală ideală, în care fiecare şi-a putut găsi 
inspiraţia şi încercarea propriei personalităţi29. 

Cu mult înainte ca locul să fie descoperit de pictori, referitor la multiplele 
variaţii de lumină specifice care îmbrăcau în contrast de culori întreaga atmosferă 
a zonei, Gheorghe Vâlsan aprecia în cartea sa, printr-o metaforă inedită, că: E într-
adevăr o minune… Care Doamnă ar putea schimba atâtea costume şi ar avea atâta 
gust în îmbrăcăminte?30

Coordonatele geografice şi climatice de excepţie, combinaţia geografică 
stranie dintre mare şi deal reprezintă o altă provocare pentru artişti, Balcicul 
constituind pentru pictorii noştri un înlocuitor al lumii mediteraneene deşi, aşa 
cum afirma Mihail Sebastian, Balcicul nu are nimic mediteranean… Ceea ce îi dă 
suflet propriu şi o sfâşietoare poezie este, asprimea pământului său, relieful chinuit 
al dealurilor, albul nemilos al acelor pereţi de var şi lut ars pe care te miri că nu 

28. Alexandru Busuioceanu, „De la Grigorescu la pictorii Balcicului”, apud Doina Păuleanu, op.cit., p. 8.
29. Alexandru Busuioceanu, Scrieri despre artă, București, Editura Meridiane, 2000, pp. 89-92.
30. Gheorghe Vâlsan, Coasta de Argint, Tipografia Caragiale, 1926.
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găseşti urma flăcărilor ce s-au stins. Lumina Balcicului este violentă, copleşitoare, 
fără umbră, fără odihnă. Numai vecinătatea mării reuşeşte să o înduplece. Puţină 
oboseală, puţină tandreţe nu capătă această lumină decât în ceasurile de seară. 
Atunci culorile se deschid, iar încremenirea dealurilor devine mai puţin austeră31. 

Simpla menţiune a acestui orăşel fermecător de la Ţărmul Mării Negre 
evocă în arta românească culorile Orientului, pictorii fiind aceia care au sesizat 
potenţialul expresiv al zonei şi care, îmbinând utilul cu plăcutul, au transformat 
mica localitate dintr-un sit arhaic într-o atrăgătoare staţiune de vacanţă, ale cărei 
peisaje atrăgătoare includeau Dealul Alb, geamia, cetatea sau cimitirul tătărăsc, 
brutăria şi cafeneaua lui Mamut, fântâna din cartierul tătărăsc, nenumăratele 
cafenele în care turcii îşi fumau tacticos tutunul, toate devenind motive picturale 
din a căror recurenţă se poate recompune aprope cinematografic viaţa aşezării32.

Atmosfera creaţiei, libertatea de creaţie a artiştilor era remarcabil influenţată 
şi de starea de spirit, absolut unică pe care o imprima libertatea comportamentală, 
un nonconformism benefic, care avea să contribuie finalmente la concretizarea 
actului artistic: A fi neglijent, a fi desculţ, a fi mai mult despuiat decat îmbrăcat este la 
Balcic nu atât un semn de nepăsare, cât o tacită lege socială… Face parte din farmecul 
Balcicului a locui într-o casă fără lumină electrică, a nu avea apă curgătoare, a fi prost 
servit la masă, a primi scrisorile cu mare întârziere, a nu citi ziare (…) Dar atracţiunea 
Balcicului este tocmai această viaţă înceată, orientală, care se perindă aici.33

Toate acestea au fost determinante pentru stabilirea unei legături între 
sufletul şi paleta fiecărui pictor, legătură care va depăşi limitele timpului.

Nicolae Tonitza, ca de altfel majoritatea pictorilor care au fost atraşi, an de an, 
de magia Balcicului, avea sentimentul că acest spaţiu le-a fost hărăzit, iar poetul Ion 
Pillat i-a dedicat un întreg volum, Balcic, în a cărui prefaţă face o prezentare idilică 
a locului: Balcicul m-a cuprins treptat ca o iubire nouă, cu nostalgia atotputernică 
a apelor şi a luminii. Mi-a fost o încântare pentru ochi, o iniţiere pentru suflet şi 
pentru minte şi un învăţământ. Peste pitorescul cetăţii cu minarete, case vechi turceşti, 
cişmele în şoaptă şi cafenele pitite sub platani; peste feeria râpelor albe pe care se caţără 
mahalale asiatice, măgari de culoarea cenuşei şi tătăroaice în şalvari ca portocala; 
peste vraja aceasta oarecum ireală de Halima, Balcicul mi-a dăruit legenda biblică 
şi mitul elin. Când în fapt de seară sub smochin descopeream la fântână, trăgând 
valu-i pe ochi, pe Samariteanca însăşi sub vas de aramă pe umăr; când în albia de 
piatră sub jgheab curgător recunoşteam sarcofagul tocit: sub decor trăiam o realitate 
mai adâncă şi zei ascunşi îmi arătau limpede drumul Heladei şi înţelesul sufletului 
meu adevărat. Sub cerul însorit, în străvechea Dionysopolis, închinată de către greci 
zeului viţei. Echilibrul se naşte firesc între beţia dionisiacă şi seninătatea lui Apolo… 
Sub romantismul multicolor al orientului, clasicismul desgropat îţi impune temeliile şi 
marea veşnică legile ei eterne34. 

Octavian Moşescu, primar al Balcicului (1931-1932, 1938-1940), a fost unul 
din principalii factori catalizatori ai şcolii de pictură de la Balcic, din rândul cărora 

31. Mihail Sebastian, „Notă despre Balcic”, în Revista Fundaţiilor Regale, an V, nr. 6, 1 iunie 1938.
32. Elena Olariu şi Mariana Vida, op.cit.
33. Camil Petrescu, „Balcicul”, Coasta de Argint, I, nr. 3, 23 aprilie 1928, p. 2.
34. Doina Păuleanu, op. cit.
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făceau parte, printre alţii, Jean. Al. Steriadi, Lucian Grigorescu, D. Ghiaţă, Nicolae 
Tonitza, S. Mützner, Nicolae Dărăscu, Francisc Şirato, Camil Ressu, Rodica Maniu, 
Ştefan Dimitrescu, Vasile Popescu ş.a. Pentru a-i lega mai strâns de viaţa oraşului, 
le-a donat locuri de case, unii dintre artişti ataşându-se, datorită acestei iniţiative, 
de oraş. (...) îmbrăcat în haine largi şi decolorate, dar cu basma roşie la gât înnodată 
într-o parte; astfel echipat intra în grădina vilei părinteşti, proiectată inspirat deasupra 
mării şi în acord cu peisajul, de Henrietta Delavrancea Gibory; aşezat turceşte pe o 
piatră, sub privirile încurajatoare şi amuzate ale lui Steriadi, înconjurat de Tonitza, 
Dărăscu, Şirato, Ştefan Popescu, Theodorescu-Sion, Hrandt Avachian, Mutzner şi 
Rodica Maniu, Camil Petrescu, alţi scriitori şi actori, Lucian Grigorescu enunţa tema: 
„micile evenimente” din ziua peste care se lăsa asfinţitul. Întâmplările lui cu turci 
întâlniţi în port sau la cafeneaua lui Mamut erau cele mai colorate, fiindcă îi imita 
cum vorbesc într-un amestec de română şi turcă, încât nu mai înţelegeai nimic. Dar 
nici nu trebuia să înțelegi, fiindcă mimica feţei şi gesturile erau ale unui actor…35.

Rolul lui Octavian Moşescu a fost, prin urmare, determinant în atragerea 
şi stimularea tinerilor intelectuali (artişti, poeţi, scriitori, actori etc.) care poposeau 
la Balcic, atraşi de ineditul locului, casa sa fiind un loc de pelerinaj deschis în care 
aceştia se întâlneau pentru a schimba impresii de tot soiul sau pentru a admira 
peisajul ce se deschidea de pe terasa casei sale. Meritul cel mai important al său este 
acela de a fi reuşit să creeze şi să întreţină o ambianţă unică pentru pictura şi cultura 
românească. 

35. Balcica Măciucă, Balcic, Bucureşti, Editura Universalia, 2001, p. 91.

Nicolae Tonitza, La mare, ulei pe carton, 40x50 cm, colecția Pinacotecii București, foto: Cristian Oprea
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Nicolae Dărăscu, Peisaj la Balcic, ulei pe carton, 47x59,2 cm, colecția Pinacotecii București, 
foto: Cristian Oprea

Dimitrie Ghiață, Peisaj la Balcic, ulei pe carton, 34,5x44,2 cm, colecția Pinacotecii București, 
foto: Cristian Oprea
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Interesul pentru arta orientală a fost permanent, dar, din păcate, după cel 
de-al Doilea Război Mondial, posibilitatea artiştilor români de a călători a devenit 
din ce în ce mai limitată, ei nemaiputând călători nici măcar la Balcic. Expoziţia 
româno-bulgară din 1947 deschisă după tabăra de la Sozopol, la Bucureşti şi la Sofia 
a fost, de altfel, ultima ocazie în care participanţii mai tinerei generaţii, între care 
Nutzi Acontz, Ştefan Constantinescu, Dan Băjenaru, alături de deja consacraţii Jean 
Al. Steriadi sau M.H. Maxy, au avut ocazia de a se manifesta ca pictori orientalişti. 

Tematica orientală continuă însă să fie actuală până astăzi şi s-ar putea 
spune chiar că, după 1990, ea a primit, din nou, un contur pregnant, acest lucru 
fiind  susţinut de tabere de creaţie organizate în oraşele de tradiţie pentru pictura 
orientală, cum ar fi Balcicul şi Sozopolul, precum şi de creaţia multor pictori 
români contemporani, dintre care amintim pe Sorin Adam, Vitalie Butescu, 
Marilena Murariu, Felix Aftene, Mihai Sârbulescu, Florin Bârză, Corneliu Drăgan-
Târgovişte, Mihail Gavril, Mihai Potcoavă şi alţii.

Samuel Mützner, Peisaj cu case la Balcic, ulei pe carton, 55,5x44 cm, colecția 
Pinacotecii București, foto: Cristian Oprea
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