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			Вступне слово
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			Пізнавати світ крізь мандрівки – одне з найцікавіших занять, яке сьогодні стає обов’язковою складовою культурної освіти кожної людини. Для тих, хто полюбляє подорожувати із сенсом та користю, ми склали путівник по світу сучасного мистецтва. Якщо відвідати всі обрані нами музеї – можна непомітно для себе облетіти всю планету та зрозуміти, наскільки вона прекрасна у своєму різноманітті. Познайомившись із провідними українськими та закордонними сучасними художниками – побачити, яких вершин та глибин може сягати людська уява, та захопитись величчю польоту творчої думки. А для тих, хто бажає ще детальніше пізнати світ сучасного мистецтва, ми підібрали найважливіші виставки та ярмарки, на яких представлені найбільш значущі, актуальні та провокуючі суспільний діа­лог роботи наших з вами сучасників. Світу явно не вистачає українських колекціонерів мистецтва, тож, можливо, хтось із вас захоче спробувати це надзвичайно цікаве поєднання мистецтва і бізнесу.

			Ця книжка створена стати вашим путівником на багато років, в якому ви можете для себе подумки відмічати місця, в яких побували, заходи, які відвідали, та шедеври мистецт­ва, які побачили. 

			Приємної вам подорожі!

			З повагою –

			Андрій Пишний, 

			голова правління Ощадбанку
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			Сучасне мистецтво на перший погляд може здатись складним, дивним, незрозумілим, абсурдним та таким, що позбавлене сенсу. Але це – лише на перший погляд. Навіть якщо не копати глибоко, а трохи подряпати верхній шар, стає зрозуміло, наскільки надзвичайним та разючим є світ сучасного мистецтва. 

			Книга, яку ви зараз тримаєте в руках, стане вашим путівником у цій захопливій мандрівці. Вона поділена на чотири тематичних розділи, кожен з яких розкриє для вас найважливіше зі світу сучасного мистецтва.

			Перший розділ – «Тенденції» – розповість про те, що являє собою сучасне мистецтво, в чому різниця між modern та contemporary art, і чому вони так часто ідуть обабіч. Ви дізнаєтесь, які теми зараз піднімають найпопулярніші сучасні митці та, звісно, який географічний та ціновий сегмент сучасного мистецтва є наразі найбільш привабливим з точки зору інвестицій. 

			Другий розділ присвячено головним світовим заходам сучасного мистецтва. У «Заходи» ми включили найбільш впливові виставки і бієнале, а також ярмарки сучасного мистецтва, на яких представлені найцікавіші роботи актуальних художників. Візит на ці події може стати прекрасною альтернативою класичній туристичній подорожі, адже здебільшого вони є доступними для всіх охочих. 

			Третій розділ книги, як зрозуміло з його назви, розповість про головні світові музеї сучасного мистецтва. Від Токіо до Нью-Йорка «Музеї» проведуть для вас свого роду навколосвітню подорож. Приємний бонус: у кожній главі ми зібрали також рекомендації, які ще музеї або галереї варто додатково відвідати в цьому місті або регіоні. 

			Завершує книгу розділ «Митці», який познайомить вас із десятьма визнаними рупорами сучасного мистецтва – як українськими, так і закордонними. Кожен iз них пройшов свій шлях до сьогоднішнього успіху, у когось він був складним і тернистим, а до когось слава та гроші прийшли з першої ж виставки. Та в будь-якому випадку творчість цих художників не залишає байдужими.

			Сподіваємось, що і наша книга не залишить вас байдужими до сучасного мистецтва і надихне на подальшу подорож цим різнобарвним та непередбачуваним світом!

			 

		

	
		
			Тенденції

			Що таке сучасне мистецтво?

			Сучасним мистецтвом (contemporary art)  позначають роботи з часів закінчення Другої світової війни і до сьогодення. За своїм походженням воно тісно пов’язано з мистецтвом авангарду та модернізму, що з’явились на початку ХХ століття, але є новим рівнем їхнього розвитку. 

			Для сучасного мистецтва характерним є суттєво більший спектр використовуваних технік, що обумовлено бурхливим розвитком технологій та значно глибшим пізнанням людиною свого тіла та місця у світі. Завдяки широкому діапазону можливих проявів воно не обмежується якимись темами та реагує на будь-які прояви людської діяльності, а не виключно на найбільш провокативні та гострі питання.

			Історія

			Ґрунт для сучасного мистецтва заклали представники поп-арту на чолі з Енді Ворголом ще наприкінці 1950-х. Їхньою метою була демонстрація об’єктів масового споживання та культурних явищ – як протест проти абстрактного експресіонізму. 

			У теперішньому вигляді сучасне мистецтво сформувалось наприкінці 1960-х – початку 1970-х рр., коли тогочасні художники почали активно шукати альтернативу модерністській течії. Це призвело до появи нових образів, засобів та матеріалів, а зрештою – і до дематеріалізації арт-об’єкта та появи таких його проявів, як перформанс (дії художника чи їх групи у визначеному місці у визначений час) та хеппенінг (дії, події або ситуації, що відбуваються за участю художника, але не контролюються ним у повній мірі). Тоді зародилось концептуальне мистецтво, метою якого є передача ідеї будь-яким можливим способом (фрази, тексти, схеми, креслення, фотографії, аудіо- та відеоматеріали), де головну роль відіграє саме ідея як художній жест, а інструмент її втілення відходить на другий план. 

			У 1970-х також з’явився мінімалізм у мистецтві, що стало свого роду поверненням до абстракціонізму – по суті, він довів абстрагування до абсолютного максимуму. Щоправда, від концептуалізму та мінімалізму світ мистецтва доволі швидко «втомився», і на противагу їм почав знову зростати інтерес до кольорів, фігуративності та образотворчого мистецтва. 

			Розвиток технологій та створення нових електронних приладів щоразу спричиняло появу нових течій у сучасному мистецтві: у 1960-х роль тригера відіграли відео- та аудіозасоби, згодом – комп’ютери, у 90-х – Інтернет, а 2010-ті стали епохою мистецтва у соціальних мережах. Однак, на початку ХХІ століття митці дещо розчарувались у можливостях техніки для художніх практик та почали називати сучасне мистецтво інструментом влади постдемократичного суспільства. На противагу цьому низка художників повернулась до об’єктного мистецтва та створює цікаві, в першу чергу з комерційної точки зору, ­постмодерністські роботи.

			Де шукати сучасне мистецтво

			Сучасне мистецтво, яке все ще розвивається та набуває нових форм і течій, найкраще представлено у галереях, приватних колекціях, музеях сучасного мистецтва та в арт-студіях. Основ­ними посередниками між митцями та колекціонерами, або ж просто поціновувачами сучасного мистецтва, сьогодні є бієнале, фестивалі, музеї та ярмарки сучасного мистецтва. Окрім очевидної ролі у фінансуванні роботи художників, вони також є майданчиками для появи нових ідей, течій та колаборацій, що рухають світ сучасного мистецтва у майбутнє. 
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			Гейнес і Гінтердінг, «Енергії». Музей сучасного мистецтва Австралії, Сідней, 2015 
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			Енді Воргол, «Банка з супом Кемпбелл»
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			Жан-Мішель Баскія, «Невідомі блокноти». Бруклінский музей, Нью-Йорк, 2015
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			Енді Воргол, «Потрійний Елвіс», 1963
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			Енді Воргол, портрети Жаклін Кенеді. Ізраїльський музей, Єрусалим
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			Музей сучасного мистецтва Австралії, Сідней, 2017
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			Мікала Дуаєр, Spell for a corner, Музей сучасного мистецтва Австралії, 2015
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			Едуардо Кобра, мурал-заклик боротися за вуличне мистецтво
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			Гейнес і Гінтердінг, «Енергії», Музей сучасного мистецтва Австралії, 2015

		

	
		
			Політичний активізм

			У 2017 році на франкфуртській виставці Documenta (місто Кассель), був представлений бетонний монумент художника Олу Огвибе. «Монумент для іноземців та біженців» містить цитату з Євангелія від Матвія англійською, німецькою, турецькою та арабською мовами: «Я був мандрівником і ви прийняли мене». Ця робота стала символом подяки американсько-нігерійського художника уряду Німеччини за прийняття понад 1 млн. політичних біженців у 2015 році. 
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			У 2016 році у Києві було спущено на воду рятувальний пліт iз вивіскою  «АР Крим». На ньому кримська художниця Марія Куліковська, яка була змушена переїхати через анексію, декілька днів жила лише за рахунок того, чим ділились iз нею мешканці міста.
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			У відповідь на обмеження в’їзду громадян деяких країн до США, Нью-Йоркський MoMA на найбільш почесні місця виставив роботи вихідців iз цих країн із підписом: «Цей твір мистецтва був створений художником iз країни, громадянам якої обмежено або закрито в’їзд до США». 

			[image: ]

			Китайський митець Ай Вейвей розмістив свою виставку «Хороші паркани – хороші сусіди» прямо на вулицях Нью-Йорка – паркани стали символом проблем міграції, кордонів та проблем біженців. Найбільший об’єкт – позолочена клітка – розташований таким чином, аби його було чудово видно з верхніх поверхів Вежі Трампа.
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			Зростаючий вплив азіатських митців

			За даними ArtPrice – аналітичного сервісу, що досліджує ринок сучасного мистецтва – на сьогоднішній арт-сцені домінують китайські художники, становлячи 32% глобального рейтингу Топ-500 сучасних митців. Останнім часом переважна частина дебютів на аукціонах також була зроблена китайськими художниками, які отримували за свої роботи від помірних $200 000 до вже доволі суттєвих $400 000. Така велика їхня присутність продиктована чимраз все більшим попитом китайських покупців на сучасні роботи в чорнилі, у яких зображується традиційна культура Піднебесної. 
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			Серед нових імен слід звернути особливу увагу на Xue Haitao, Bian Xuesong, Du Xinyuan, Yuan Shi та Zheng Faxiang, однак є в переліку популярних нині митців, які творять у стилі контемпорарі, і сюрпризи. Так, несподіванкою стало перше місце серед своїх співвітчизників у рейтингу ArtPrice Топ-500 Wang Zhongjun  – надзвичайно заможного бізнесмена, який більше відомий як продюсер фільмів та колекціонер творів мистецтва, ніж художник. Завдяки славі, одна з недавніх його робіт була куплена за $540 000 на аукціоні в Пекіні.
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			Wang Yuyang – один iз найбільш експериментальних митців свого покоління. Проявляючи особ­ливу цікавість до нових технологій та робототехніки, він розриває традиційні культурні шаблони – це робить його твори більш доступними для розуміння закордонними колекціонерами, на відміну від робіт його співвітчизників у чорнилі. 
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			Рекламна кампанія виставки Ай Вейвея, Марлен-Дітріх-плац, Берлін, 2012
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			Олу Огвибе, «Монумент для іноземців та біженців», Кассель
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			Ванг Юанг, Liner, Carl Kostyál, Лондон

		

	
		
			[image: ]

			Ванг Юанг, Арт-книжки
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			Ванг Юанг, Liner, 2015
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			Ванг Юанг, «Ідентичність»

		

	
		
			Епоха постінтернету

			Так само як колись постмодерністи застосовували та адаптували мистецькі стратегії модернізму, художники епохи постінтернету відійшли від робіт, що цілком та повністю залежать від мережі. Натомість  вони використовують її інструменти найрізноманітнішими способами. Їхня основна мета – критично зобразити те, як Інтернет впливає на життя суспільства. 
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			У цьому їм допомагає застосування онлайн-інструментів для створення фізичних об’єктів. Одні митці роблять це онлайн, використовуючи різноманітні цифрові формати як посередників, інші ж обирають нематеріальні інсталяції або мікс медіа та скульптури. В будь-якому випадку на сьогодні цей тренд є одним із найбільш непередбачуваних та захопливих. 
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			У цьому контексті варто відзначити велику багатогранність творів американської художниці з Брукліну Кейт Стеців (Steciw). У своїй роботі вона використовує широкий спектр інструментів, від відеоінсталяцій до фотографії та скульптури. Наприклад, у Construction 005 Кейт вилучила цифрові принти з їхнього природного нематеріального середовища та створила з них абстрактну скульптуру. 

			Слід також згадати ім’я Олівера Ларича, який досліджує тему колективного авторства, розмиваючи межу між реальним та штучним в Інтернеті. Як власні твори він демонструє оброблені відео та візуальні матеріали, що були знайдені онлайн. Після чого заохочує інших далі їх змінювати, міксувати та обробляти будь-яким чином, а потім – заново завантажувати на YouTube та інші онлайн-канали. 

			Онлайн-аукціони та галереї

			Окрім того, що Інтернет надав митцям нові інструменти для творчості, він змінив спосіб, у який сучасні колекціонери шукають та купують об’єкти мистецтва. Сьогодні арт-індустрія сягнула точки неповернення: все більше людей економить свій час, відвідуючи цифрові галереї та витрачаючи великі суми грошей онлайн на інтернет-аукціонах творів мистецтва. 
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			Цей тренд активно підхоплюють молоді колекціонери – більшість здійснює свою першу покупку арт-об’єкту саме онлайн, та і вся попередня робота з дослід­ження витвору мистецтва, вив­чення профілів художників та навіть консультації з дилерами вже відбувається в соціальних мережах. Instagram, наприклад, став дуже популярним хабом для мистецької діяльності, де художники можуть демонструвати свої роботи та спілкуватись із потенційними покупцями. 
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			Проте дослідження свідчать, що класичні аукціонні дома та арт-галереї все ж таки збережуть своє місце на ринку сучасного мистецт­ва, а онлайн-платформи лише надаватимуть більше гнучкості та можливостей всім зацікавленим сторонам. Молоді художники можуть виставлятись та раніше здобувати визнання, а колекціонери – не витрачати час на тури по аукціонах та галереях. 
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			Найбільш популярні сьогодні сервіси для покупки мистецт­ва онлайн — це ArtFinder, Art Space, Counter Editions, Artsy, Art Gallery, New Blood Art та Eyestorm, і звісно ж, інтернет-майданчики Christie’s та Sotheby’s. Роботи сучасних українських митців можна придбати в онлайн-галереї Art-Me Gallery.
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			Кейт Стеців, «Конструкція 005», 2017
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			Олівер Ларич, «Ракетні варіації», 2010
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			Виставка Олівера Ларича у Музеї скульптури в Швейцарії, 2011
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			Домашня сторінка Christies.com, 2017
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			Париж, 2017
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			Пабло Пікассо, «Алжирські жінки», Christie’s, Нью-Йорк

		

	
		
			Зміна інвестиційних інтересів

			На ринку сучасного мистецтва спостерігається нерівномірний розподіл грошових потоків. Наразі активно зростає попит на арт-об’єкти в ціновій категорії $10 000  – $50 000, в той час як у сегменті вище $1 млн спостерігається зниження інтересу серед покупців. Такий стан речей пояснюється тим, що колекціонери все частіше обирають більш ризикованих в плані інвестицій молодих художників.
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			У відповідь на зміну попиту, галереї притримують найдорожчі твори та не виставляють їх на продаж, аби не провокувати ще стрімкіше зменшення цін.
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			Аналітики переконані, що західний ринок сучасного мистецт­ва наразі жвавий та стабільно зростатиме у найближчі роки. Відтак рекомендують колекціонерам вкладати кошти у роботи тих митців, які найбільше до вподоби.
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			Арт-ринки Латинської Америки, Східної Європи та Азії також із великою імовірністю будуть зростати й надалі. Отже, придбання творів місцевих художників може стати потенційно вигідною інвестицією. 

			Окрім картин, що традиційно коштують найбільше, варто звернути увагу на фотографію, медійні об’єкти та інсталяції. Причому, з огляду на глобальну світову емансипацію, роботи жінок-митців активно зростатимуть у ціні.

			Арт-дилери vs Аукціони

			Сьогодні розподіл грошових потоків між арт-дилерами та аукціонами постійно змінюється. Значну частку нестабільності вносить Інтернет, що сприяє формуванню нових форматів відносин між митцями, покупцями та посередниками. Також з’являються нові технології, які виводять ці відносини на якісно новий рівень. Разом із цим офлайн-майданчики не втрачають своєї актуальності, щоправда, рівень їхньої популярності постійно змінюється.
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			Наразі більш успішною з комерційної точки зору є робота арт-дилерів, до яких відносяться галереї та індивідуальні байєри мистецтва. У 2017 році вони закрили 63% із загального числа покупок сучасного мистецтва, на той час як у традиційних аукціонних домах продажі зменшилися на 19%.
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			Такий стан речей пояснюється зростанням довіри до арт-дилерів, які надають відкриту, прозору та всебічну інформацію щодо мистецьких об’єктів. Самі дилери це підтверджують: у 70% активно заохочується та культивується високий рівень професійної етики, що забезпечує їм надійну репутацію на ринку.
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			Окрім довіри, важливу роль грає також наявність тісних відносин між колекціонером та дилером. Останні, як правило, надають персональні консультації, ­зас­но­вані на вже наявній у людини колекції, пропонують ті роботи, що мають найбільші шанси її зацікавити, та вибудовують тривалі взаємини, які в режимі функціонування аукціонних домів складніше створити. В аукціонів, щоправда, є суттєва перевага — зазвичай найважливіші мистецькі роботи продаються саме на них.
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			Фрагмент Бенджаміна Франкліна на $100 купюрі
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			Аукціон-вечір сучасного мистецтва, Sotherby’s, Нью-Йорк
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			Sotherby’s Financial Services 
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			П’єр-Август Ренуар, портрет Амброса Воларда, 1908
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			Робітники Sotherby’s тримають картину  Генрі Матіса Odalisque au fauteuil noir, Лондон, 2015
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			Моріс Дені, «Принесення Сезанну», 1900

		

	
		
			Повернення традиційних технік

			Бронза, кераміка, мармур, теракота, скло та гіпс завжди були доволі очевидними посередниками між митцем та його ідеями, але модернізм та сучасне мистецтво це змінили, здавалось, безповоротно. Однак останнім часом навіть найбільші послідовники філософії Марселя Дюшана та принципів «ready-made» звертаються до традиційних матеріалів — і це вже навіть назвали епохою пост-постінтернету в мистецтві. Одна лише нова армія бронзових скульптур Дем’єна Герста підтверджує цю зміну парадигми та повернення до класичних мистецьких засобів.
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			Серед причин такого переходу — зменшення культурного впливу США на Європу вкупі зі збільшенням ваги зростаючих ринків сучасного мистецтва на Далекому Сході та у Північній Африці. Художники з цих регіонів формувались під значно меншим впливом мистецтва, орієнтованого на об’єкти, ніж їхні колеги з Європи та США. Відтак вони все більше тяжіють до традиційних матеріалів. Можливо, на ці ж ринки і орієнтувався Герст, змінюючи формальдегід на бронзу, яку з більшою імовірністю зможуть оцінити тамтешні колекціонери. І цю ідею підхоплює немало сучасних художників.
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			Наприклад, німкеня Лєна Хенке вивчає тривимірний прос­тір із використанням бронзи та кераміки у своїх скульптурах зоо­морфічних та архітектурних форм, що досліджують соціальні та етичні проблеми. А Емма Харт, лауреат Max Mara Art Prize for Women у 2015 році, особливо ефективно презентує проблеми буденного життя за допомогою кераміки. 

			[image: ]

			На фоні цифрових форматів, складних медіа-інсталяцій та абстрактного мистецтва у соціальних мережах, традиційні матеріали виглядають освіжаюче сучасно.

			Ферментація
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			Ставши модним трендом сучасної інтернаціональної кухні та закохавши гурманів у кефір та комбучу, ферментація прийшла й у світ мистецтва, надавши художникам великий простір для експериментів. Найбільш пов­но на сьогодні цю тенденцію було представлено на виставці «Ферментуючи Фемінізм», що подорожує світом і об’єднує роботи багатьох митців. Як стверджує кураторка проекту Лорен Фурньєр: «Бактерії допомагають краще зрозуміти питання, що піднімаються сучасними інтерсекційними транс-інклюзивними фемінізмами».
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			Сама ж програма включає різні підходи до ферментації, як наприклад у відео «Пробіотики кухні» (2017), в якому Лейла Надір та Кері Пеппермінт демонст­рують жінку, що повільно та ретельно готує німецький зауеркраут — квашену капусту — у монохромній кухні. Гібридну натуру цього процесу також досліджує художниця з Сан-Францисько Нікі Грін у короткометражному фільмі «Благословення на ферментацію» (2017) — для неї ферментація символізує текучість та непостійність гендеру і сексуальності.
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			Діапазон метафоричного застосування ферментації, як показує виставка, є дуже широким. Це і акт збереження, адже ферментація захищає продукти від псування, і водночас — трансформації та створення нових складних смаків. Також вона робить їжу більш легкою для організму, руйнуючи стінки клітинок — що за часів побудови фізичних та метафізичних стін між народами набуває особливого символізму. За допомогою ферментативних процесів сучасні митці прагнуть нагадати, що ані країна, ані людина не є чимось сталим та монолітним — а скоріше сполукою культур, мов, і у випадку людини — бактерій.
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			Дем’єн Герст, «Відрубана голова Медузи»
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			Дем’єн Герст, «Гідра та Калі»
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			Дем’єн Герст, «Демон із мискою» 

		

	
		
			[image: ]

			Дем’єн Герст,  «Вид Каті Іштар Йо-Ланді»
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			Кадр iз вiдео «Пробіотики кухні», 2017
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			Фото iз семінару біорізноманіття
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			Лейла Надір та Карі Пеппермінт, «Ферментаційні мікробіотичні селфі»

		

	
		
			Гендерна рівність

			У 1984 році головна виставка Нью-Йоркського MoMA являла собою певний зріз міжнародного ринку сучасного мистецтва. До її складу входили роботи 182 митців (лише 13 із них були жінками). 30 років потому музей Вітні (також знаходиться у Нью-Йорку) представив свій перелік зі 103 митців для щорічного бієнале, назвавши його «найбільш широкою та різноманітною вибіркою митців у США». Загальна кількість учасників-жінок — 32%.
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			Від часу першої виставки людст­во зробило величезний крок у розвитку технологій та комунікацій, однак гендерна рівність все ще здається менш досяжною, ніж польоти на Марс, і світ мистецтва — не виняток. 

			[image: ]

			Щоправда, останні кілька років ­ситуація суттєво поліпшується. Поки анонімний колектив жінок-митців Guerrilla Girls говорить про малу репрезентацію жінок у світі мистецтва і підіймає це питання на виставці «Is it even worse in Europe?», — все більше галерей та активістів схиляють стрілку в сторону рівності.
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			Так, лише у Британії в 2017 році пройшли дві великі жіночі арт-події. Перша — виставка «A Woman’s Place» («Місце Жінки») — присвячена суфражисткам. Друга — Art of the Underground — проект, в рамках якого твори мистецтва розміщуються у системі Лондонського метро. Він запросив до створення нових об’єктів протягом року тільки жінок. Попереду ще довга дорога до гендерної рівності, але швидкість, з якою ми нею рухаємось, явно збільшилась.

			Географічна диверсифікація

			Продовжуючи тему Бієнале музею Вітні, додамо трохи цифр для повноти картини: 7,4% представлених митців були азіатського походження, 3,7% — латиноамериканського, 1,8% — з Близького Сходу. Оголошувати такий розподіл по-справжньому диверсифікованим було зарано, адже це викликало низку негативних публікацій у провідних світових ЗМІ. Та акцент на відсутності географічного різноманіття ринку сучасного мистецтва посприяв поліпшенню ситуації.
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			У тому ж Нью-Йорку все більшої популярності набуває галерея Aicon. Вона спеціалізується на незахідному мистецтві, а зокрема, — на роботах авторів з Південної Азії. Наразі 90% робіт Aicon — індійських та пакистанських художників, зростає кількість творів африканських митців. 
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			Підвищеною увагою нині користуються й вихідці з країн Латинської Америки. Це стало наслідком масштабної ініціа­тиви «Pacific Standard Time: Los Angeles  /     Latin America». У 2017 році в її рамках провели 40 ви­ставок та заходів у Лос-Анджелесі та інших каліфорнійських містах, завдяки чому сучасне латиноамериканське мистецтво презентувалось широкій аудиторії.

			Одна з виставок зачепила одразу дві гострі теми: гендерну рівність та географічну диверсифікацію. Це була експозиція «Радикальні Жінки: латиноамериканське мистецтво 1960–1985». Глобальне зміщення фокусу з митців США та Європи на представників інших країн — чудова нагода відкрити для себе, наприклад, роботи бразилійки Ніни Пандолфо, яка очолює рух арт-графіті ще з 90-х, або ж численних художників з Азії, чиї роботи сьогодні стають дуже вигідною інвестицією. Та про це — трохи згодом.
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			Хетер Філіпсон,  «Їдьте тут», Кунстхалле, Франкфурт, 2015
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			Хетер Філліпсон, скульптурна інсталяція «Мене звуть Lettie Eggsyrub», Лондон, 2018
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			Нзидека  Акунялі Кросбі,  The Beautiful Ones, 2014
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			Експозиція «Радикальні Жінки: латиноамериканське мистецтво 1960–1985», галерея Соннабенд,  Нью-Йорк, 1977 
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			Сандра Елета,  Edita Panamá, 1977
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			Йоланда Андраде, «Гей-парад», 1984

		

	
		
			Заходи

			Арт Базель

			Під час цих заходів у міста з’їжджаються колекціонери та галеристи з усього світу, що провокує багаторазове зростання цін на проживання, авіаквитки та дозвілля. Не зайвим буде планувати поїздку заздалегідь, мінімум за півроку.

			Плануємо візит

			Гонгконг – кінець березня

			Базель – середина червня

			Маямі – початок грудня
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			Історія

			У 1970 три галеристи зі швейцарського Базеля – Ернст Бевелер, Труді Брюкнер та Бальц Хілт – створили приватний мистецький ярмарок Арт Базель, що у перший же рік свого існування привабив 90 галерей із 10 країн та понад 16 000 відвідувачів. 
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			За всього лише п’ять років ярмарок виріс до 300 учасників, і сьогодні має статус одного з найбільш впливових та відвідуваних у світі – щорічно в середині червня у Базель з’їжджається до 100 000 колекціонерів сучасного мистецтва, представників музеїв та студентів.

			З моменту свого заснування Арт Базель став важливим майданчиком для репрезентації головних трендів у сучасному мистецтві. Так, у 1980-х саме на цьому ярмарку відбулось чи не найбільше святкування 150-ліття фотографії, на якому 16 галерей представили фотографії, що відбивали всю історію цього мистецького інструмента. 

			Слідом відбулося ще 5 тематичних виставок арт-фотографії, що зробило Арт Базель однією з головних платформ для підтримки даного напряму мистецтва. Також у 1990-х на Арт Базель дебютував сектор Арт Фільм, а в 2000-х ярмарок відкрив платформу Art Unlimited, яка має відкритий простір для найбільш амбітних робіт сучасних митців.

			Маямі, Базель і Гонконг

			Раціонально розсудивши, що багато хто захоче провести тиждень на теплому океанському узбережжі та сумістити це із поповненням особистої колекції мистецтва, керівництво Арт Базель у 2002 році запустило ще один ярмарок під назвою «Арт Базель Маямі», який проходить у грудні. Щороку ця подія стає магнітом для зірок світового масштабу і збирає до 80 000 відвідувачів. А у 2013 році був запущений ярмарок у Гонконгу, аби задовольнити дедалі більший попит на азіатське мистецтво. Більша частина з близько 250 галерей-учасниць походить з Азіатсько-Тихоокеанського регіону і збирає до 70 000 відвідувачів упродовж трьох днів ярмарку.
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			Ініціативи

			Art Basel Cities — спільний проект Арт Базель та різних міст із проведення культурних заходів протягом року для популяризації сучасного мистецтва. Поєднуючи досвід, мережу колекціонерів та видатних особистостей арт-світу, Арт Базель підтримує розвиток локального культурного ландшафту й активно включає його у світовий ринок мистецтва.
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			The Crowdfunding Initiative — партнерство Арт Базель та краудфандингової платформи Kickstarter, що дозволяє пригорнути увагу та надати підтримку проектам неприбуткових організацій з усього світу, таких як мистецькі резиденції, освітні програми, публічні інсталяції тощо.

			BMW Art Journey Award — грант, що дозволяє молодим митцям здійснити подорож у будь-який куточок світу, аби дослідити нові теми, отримати натхнення та створити нові робити. Переможець обирається двічі на рік серед трьох фіналістів під час Арт Базель Гонконг та Маямі.
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			Роберт Баррі, Changing, Арт Базель, 2018

		

	
		
			[image: ]

			Галерея Franco Noero, Італія 
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			Дім Арт Базель, Буенос-Айрес
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			Інсталяція Девіда Цвірнера,  Арт Базель, Гонконг, 2018 
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			Арт Базель, 2018

		

	
		
			Берлінське Бієнале

			Наступне Берлінське Бієнале з великою імовірністю пройде у 2020 році; слідкувати за анонсами можна на сайті berlinbiennale.de. А час очікування наступної виставки можна провести, досліджуючи численні берлінські галереї сучасного мистецтва: Sammlung Boros, Hamburger Bahnhof, St. Agnes, Blain Southern та безліч інших.

			Плануємо візит

			Квитки можна придбати на сайті berlinbiennale.de

			Ціна: € 16 за вхід на одну локацію
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			Історія

			Надихнувшись Венеціанським Бієнале, Клаус Бізенбах – директор-засновник KW Institute for Contemporary Art – об’єднався із групою колекціонерів та пат­ронів мистецтва у Берліні. Після закриття Аперто – форуму молодого сучасного мистецтва, що функціонував із 1981 року – у столиці Німеччини бракувало великої площадки, яка би демонструвала сучасне мистецтво. Цей факт і підштовхнув Бізенбаха, який став куратором Першого Берлінського Бієнале у 1998 році. Згодом сам Клаус очолив Нью-Йоркський MoMA PS1, а директором Берлінського Бієнале став його колега Габріель Хорн.
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			Метою даної асоціації стала організація міжнародної виставки сучасного мистецтва у Берліні кожні два роки, аби пригорнути увагу до менш відомих художників. Берлінське Бієнале одразу стало свого роду «відкритим простором», що експериментує, ідентифікує та критично дослід­жує останні тренди арт-світу. Кожного разу характер цієї «арт-лабораторії» стає всі більш інноваційним і дозволяє молодим художникам представляти свої роботи широкому загалу. Разом із виставками та експозиціями проводиться форум серед організаторів заходу, художників, кураторів, критиків та партнерів, що спрямований на поглиблення зв’язків серед гравців арт-ринку та відкриття нових інтерпретацій сучасного культурного та соціального розвитку світу.

			Особливості

			Берлінське Бієнале проводиться раз на два, а інколи й три роки, і триває в середньому від двох до трьох місяців. Кожного разу виставка має нову загальну тему, нову групу кураторів і відбувається одразу у декількох локаціях у Берліні, що варіюються залежно від специфіки представлених робіт. Зазвичай теми віддзеркалюють актуальні проблеми у світі, які митці перекладають на експериментальні формати мистецтва. 
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			За 20 років існування Берлінське Бієнале проводилось під такими гаслами як «Чи вірите ви у реальність?» (2010), «Коли речі не мають тіні» (2008), «Про мишей та людей» (2006), а також підіймало теми переселенців та окупованих територій (2012) і гендерного визначення (2016). Великим поштовхом до набуття автономії стала державна підтримка виставки: з 2004 року Німецький Федеральний Фонд Культури фінансує Бієнале як один з «відмінних культурних інститутів» та визнає його національну важливість та роль у здобутті країною міжнародної репутації.

			Десяте Берлінське Бієнале

			У 2018 році Десяте Берлінське Біє­нале мало назву «Нам не потрібен ще один герой» і стало свого роду діалогом між митцями, які думають та діють поза межами мистецтва у постійній боротьбі з нескінченними страхами. На порозі великих геополітичних змін та появи нових історичних фігур, куратори Десятого Берлінського Бієнале умисно не надавали точного трактування подіям минулого чи теперішнього часу та протестували проти ідеї спасителя. Натомість основ­ною темою дослідження став акт самозбереження в умовах колективного психозу, відмова від спокусливих систем знань та історичних фактів, що спричиняють створення токсичних суб’єктивних думок.
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			Вікна Інституту сучасного мистецтва під час Берлінського Бієнале, Берлін, 2018 
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			Las Nietas de Nonó, демонстрація під час мисливського сезону, 2018
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			Перформанс Elsa M’bala, Інститут сучасного мистецтва, Берлін, 2018
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			Лідія Хаманн та Кай Остерот, «Радикальне захоплення», 2017
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			Венеціанське Бієнале

			Виставка проводиться раз на 2 роки у Венеції, з незмінними основними локаціями в приміщенні Арсенале та у Венеціанських Садах, які ще називають Садами Бієнале – там розташовано 30 основних павільйонів. Наступне Венеціанське Бієнале триватиме з 11 травня по 24 листопада 2019р. 

			Плануємо візит

			Квитки можна придбати на сайті labiennale.org

			Ціна: € 30 за дводенний квиток
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			Історія

			Перша мистецька виставка такого масштабу у Венеції народилась в ім’я любові: у 1895 році місто відсвяткувало срібну річницю Короля Умберто І та Маргарити Савойської відкриттям експозиції тогочасного мистецтва. Вже тоді захід, що згодом стане називатись Венеціанським Бієнале, відвідало понад 224 тисячі людей – нечувані для того часу масштаби, яких сьогодні сягають далеко не всі впливові виставки. 
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			У 1930-х на фоні світового підйому мистецтва, Венеціанське Бієнале розділилось на декілька окремих заходів, присвячених різним напрямам. Так народились фестивалі музики та театру, а Венеціанський кінофестиваль у 1932 році став першим у своєму роді в світі. У 1980 була проведена перша Міжнародна Архітектурна Вис­тавка, а у 1999 до сім’ї Бієнале приєднався фестиваль танцю. 

			З самого початку свого існування Бієнале у Венеції було віддзеркаленням найбільш прогресивних течій у світі мистецтва. У ХХ столітті там представляли свої роботи такі видатні художники, як Густав Клімт, Пабло Пікассо, П’єр-Огюст Ренуар, Енді Воргол, а у ХХІ естафету підхопили Марина Абрамович, Дем’єн Герст та Ай Вейвей. Всі ці митці кожен у свій час були в авангарді стилю контемпорарі. 
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			Сьогодні Венеціанське Бієнале є найбільш повним географічним зрізом світу сучасного мистецтва, адже в ньому беруть участь представники майже 90 різних країн, а число відвідувачів вже давно перевалило за разючу позначку в 500 тисяч.
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			Масштаб

			Кожна країна, що бере участь у Венеціанському Бієнале, має свій павільйон. Дехто — на основній локації, але більшість розташовані по всьому місту — у різноманітних палаццо, стародавніх церквах та різноманітних пам’ятках архітектури. Обійти всі за одну поїздку майже неможливо, тож не зайвим буде заздалегідь визначити пріоритети, а в ідеалі — запланувати хоча б два візити до Венеції.

			Роль на арт-ринку

			Перші Бієнале мали за мету фінансову підтримку сучасних митців та утримували 10% комісії з усіх продажів, однак у 1968 була накладена заборона на продаж. З того часу заборону вже давно скасували, але Венеціанське Бієнале стало більше фестивалем мистецтва, ніж ярмарком. «Дивись у Венеції, купуй у Базелі» — поговорюють колекціонери, посилаючись на Арт Базель, що стартує через кілька тижнів після початку Венеціанського Бієнале.

			Український павільйон

			З 2001 року Україна є однією з країн-учасниць Венеціанського Бієнале із власним павільйоном, який у різні роки організовувався PinchukArtCentre, техаським музеєм Dallas Contemporary, фондом Сороса та завдяки особистій ініціативі художників. За цей час свої роботи на виставці представляли такі українські художники, як Олександр Ройтбурд, Віктор Марущенко, Жанна Кадирова, Арсен Савадов, Олег Тістол та багато інших.
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			Лоренцо Куїнн, «Підтримка», Венеція, Італія, 2017
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			Венеціанське Бієнале, 2018
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			Марк Куінн, скульптура «Дихання», Венеція, 2013
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			Фото поствоєнного періоду 1948-1973
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			Чихару Шиото, «Ключ у руці», Венеціанське Бієнале, 2015

		

	
		
			Арт Дубаї

			Ярмарок проводиться кожного березня у Дубаї, ОАЕ, під патронажем Шейха Мохаммеда бін Рашид Аль Мактум. Наступний Арт Дубаї відбудеться з 20 по 23 березня 2019 р.

			Плануємо візит

			Квитки можна придбати на сайті  artdubai.ae

			Ціна: приблизно $27 за квиток на всі дні
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			Історія

			ХХІ століття із його ще більшою ніж будь-коли глобалізацією дало серйозний поштовх розвитку ринку сучасного мистецтва. Одним із результатів цього стало заснування мистецького ярмарку Gulf Art Fair у 2007 році галеристом Джоном Мартіном та колишнім фінансистом Бенедиктом Флойдом. За трохи більше ніж 10 років існування, ярмарок змінив назву на Арт Дубаї та здобув статус найбільш впливової та відві­дуваної події на арт-ринку Близького Сходу та Північної Африки. Прий­маючи понад 100 галерей із більш ніж 40 країн світу, він по праву може вважатись однією з найбільш географічно диверсифікованих подій.
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			Сьогодні ярмарком володіє Art Dubai Group, що відіграє важливу роль у становленні ОАЕ одним з основних арт-гравців світу. Окрім щорічного Арт Дубаї, вони організовують такі події як Downtown Design, Art Week та Dubai Design Week, таким чином представляючи сучасне мистецтво у всьому його різноманітті. Значну частину учасників становлять художники з країн Близького Сходу та Африки, для яких Арт Дубаї стає чудовим майданчиком для виходу на міжнародний арт-ринок.

			Галереї

			Арт Дубаї поділений на три великих сектори: сучасний, модерн та резидентський. Art Dubai Contemporary представляє комерційні галереї, що працюють на первинному ринку щонайменше два роки. У 2018 році їхня кількість сягнула 78 галерей із 42 країн, включаючи Ісландію, Ефіопію та Казахстан, що вперше взяли участь в Арт Дубаї. А серед самих галерей були як вже давно відомі представники «надважкої» категорії ринку сучасного мистецтва, так і новачки. 

			Art Dubai Modern є менш масштабним (16 галерей у 2018 році), але не менш важливим дисплеєм на ярмарку Арт Дубаї. Цей сегмент присвячений художникам-модерністам із Близького Сходу, Африки та Південної Азії і фокусується на роботах, створених в період з 1940-х по 1980-ті рр. 
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			У 2018 році дебютував проект Residents, що являє собою чотиритижневу програму резидентства в рамках ярмарку. З різних куточків світу було запрошено 11 мультидисциплінарних митців – їм надали усі необхідні матеріали та студії для створення нових об’єктів мистецтва, які потім були виставлені в окремій зоні на Арт Дубаї.

			Підтримка нового покоління митців

			Однією зі своїх найважливіших місій Art Dubai Group вважає надання ресурсів та майданчиків для розвитку молодих митців. Освітні ініціативи включають Art Campus Dubai — громадсь­ку школу мистецтва, Forum Fellows — програму для молодих кураторів та письменників, а також Little Artist Program Шейхи Манал для дітей від 5 до 17 років. Вже понад 5000 людей, включаючи 3000 дітей, взяли участь у освітніх програмах із мистецтва та дизайну Арт Дубаї, та більше сотні митців отримали фінансову підтримку, яка дозволила їм представити свої роботи на виставках та поза ними.
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			Ярмарок Арт Дубаї, 2018
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			Mohannad Orabi, виставка «Пульсація», 2018 
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			Арт Кампус Дубаї, Дубаї
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			Вид на офіси, спроектовані Сантьяго Калатрава та Заха Хадід, Дубаї
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			Експонат ярмарку Арт Дубаї, 2018 
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			Bиставка Рашида Рана, серія транслітерації, Leila Heller Gallery, Нью-Йорк, 2018

		

	
		
			Флорентійське Бієнале

			Виставка проводиться раз на два роки у Флоренції у стародавній фортеці Fortezza da Basso. Наступне Флорентійське Бієнале відбудеться з 18 по 27 жовтня 2019 р.

			Плануємо візит

			florencebiennale.org

			Квитки можна придбати на вході на виставку

			Ціна: €8 за денний квиток
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			Історія

			Вважається, що мистецький розквіт Флоренції відбувся в епоху Ренесансу, адже в той час тут жили та творили найвидатніші художники та скульптори. Проте у 1997 році Флоренція оголосила на весь світ, що все ще залишається культурним центром Європи. Тоді П’єро Челона разом зі своїм братом художником Паскуале заснували Міжнародне Флорентійське Бієнале Сучасного Мистецтва, що нині відоме як Флорентійське Бієнале.
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			Виставка є одним із небагатьох заходів інтернаціонального масштабу із самофінансуванням, яке надає їй значну частку культурної незалежності. І хоча Бієнале проходить під патронажем президента Італії, наповнення та власне організацію контролює родина Челона. Вона ж визначає і членів журі, що обирає призерів виставки.

			Нагороди	

			Протягом Флорентійського Бієнале міжнародне журі, що складається з видатних дослідників, істориків та критиків мистецтва, присуджує Lorenzo il Magnifico Award найкращим із митців, що представляють свої роботи. Сьогодні Бієнале охоп­лює такі категорії як Рисунок та Каліграфія, Картина, Змішане Медіа, Скульптура, Кераміка, Текстильне та Волоконне Мистецтво, Ювелірне Мистецтво, Фотографія, Діджитал Арт, Відео Арт, Мистецтво Інсталяцій та Арт-Перформанс. 
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			Також щоразу присуджується нагорода за видатні мистецькі досягнення Lorenzo il Magnifico Lifetime Achievement Award. Її отримують особи та установи, що досягли особливих художніх вершин та зробили важливий внесок у світовий культурний розвиток. За роки існування Флорентійського Бієнале цю нагороду вже отримували Марина Абрамович, Девід Хокні, Долорес Путод, Аніш Капур та ін.

			Особливості

			Щоразу Флорентійське Бієнале обирає загальну тему для всіх творів – наприклад, у 2019 році виставка буде присвячена принципу Леонардо да Вінчі Ars et Ingenium – Притча та Винахід. Проте тема не є абсолютом для митців, що бажають взяти участь у виставці. За внесок у розмірі близько 2500 євро  куратори прий­мають і роботи, що не відповідають тематиці. Через це деякі називають Бієнале «ярмарком марнославства», однак, попри це, значна частина робіт є цікавими прикладами актуального сучасного мистецтва. 

			Учасники виставки можуть відвідати понад 20 різних форумів і презентацій, а також отримують кольоровий каталог (близько 900 сторінок у твердій обкладинці) з біографіями учасників та зразками їхніх робіт. Але найважливіше в цій книжці, скоріше перелік міжнародних компаній, фондів та організацій, що спонсорують сучасних митців – так художники можуть знайти собі патронів та отримати ресурси для створення нових робіт і їх презентації на різноманітних майданчиках.
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			Експозиція під час Флорентійського Бієнале, 2017
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			Експозиція під час Флорентійського Бієнале, 2017
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			Базилік Санта-Марія-дель-Фьоре, Флоренція,  Італія, 2017 
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			Друкарська машинка «Олівер», експонат  Флорентійського Бієнале, 2017
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			Експозиції під час Флорентійського Бієнале, 2017 

		

	
		
			Бієнале Вітні

			Виставка проводиться раз на два роки у нью-йоркському Музеї Американського Мистецтва Вітні. Наступне Бієнале Вітні відбудеться весною 2019р.

			Плануємо візит

			Квитки можна придбати на сайті whitney.org

			Ціна: $25 за денний квиток
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			Історія

			Бієнале Вітні проводиться раз на два роки в Музеї Американського Мистецтва Вітні, в Нью-Йорку, США. Однак у теперішньому форматі воно існує лише з 1973 року. До того, починаючи з 1932, керівництво музею експериментувало з форматами та наповнен­ням виставки. Спочатку воно щорічно представляло роботи американських митців під назвою Whitney Annual. В кінці 60-х керівництво вирішило чергувати картини та скульптури, і зреш­тою прийшло до дворічного формату, який сьогодні є стандартом індустрії та включає різноманітні напрямки сучасного мистецтва.
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			У 2015 році музей переїхав у нью-йоркський район Meatpacking в нову будівлю авторства Ренцо Піано. Окрім основної локації Бієнале Вітні також регулярно використовує Центральний Парк як майданчик для скульптурних експозицій.

			Протести

			Саме навколо Бієнале Вітні концентрується протестний рух сучасного мистецтва. У 1987 з протесту проти сексизму та расизму виставки був започаткований анонімний арт-колектив Guerrilla Girls, який і сьогодні бере активну участь у боротьбі за рівні права у сфері мистецтва. Серед поважних критиків та істориків мистецтва стало свого роду традицією звинувачувати Бієнале Вітні у недостатній презентації робіт жінок, представників інших рас, релігій та соціальних меншин. А історику Роберту Хьюзу не до вподоби була нестача картин на Бієнале, яке вперше приділило відеороботам стільки ж прос­тору та уваги, як і скульптурам. Інсталяції, наповнені текстом, Роберт Хьюз охрестив «марною, нудною, глузливою документалістикою».
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			У 2014 Бієнале Вітні широко розкритикували з уже відомої причини: куратори називали його найбільш різноманітною вибіркою митців, але зі 109 художників лише 10 були афро­американцями. Тоді мистецький колектив YAMS, що складається з 38 художників, письменників, академіків, режисерів та перфомерів різної расової належності та сексуальної орієнтації, відмовився брати участь у Бієнале на знак протесту.

			Новий подих

			У 2017 році, після переїзду Музею Вітні на нову локацію, Бієнале вийшло на якісно новий рівень розвитку. Кураторами було запрошено двох молодих фахівців – Крістофера Лью та Мію Локс, які однією виставкою змусили всіх схвально кивати головами. Кількість митців була суттєво зменшена, але вибірка стала дійсно різноманітною, не лише з точки зору раси та гендера, але й навіть географічно. На виставках американського мистецтва зазвичай домінують роботи митців із Нью-Йорку та Лос-Анджелесу, але для 78-ого Бієнале Вітні куратори знайшли й чимало талантів із континентальної Америки. Як сказали критики впливового арт-видання Sleek: «Бієнале Вітні 2017 залишило позаду будь-яку апатію та цинізм на користь мистецтва, що є водночас серйозним та іронічним».  Для виставки, що свого часу допомог­ла становленню Джефа Кунса та Джексона Поллока, це виглядає як повернення до заслуженого звання однієї з найвпливовіших у світі.
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			Перформанс «Статуя свободи», Бієнале Вітні, 2017
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			Музей Американського Мистецтва Вітні
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			Джон Ріпенхофф, Handler,  Художня галерея Marlborough Contemporary, Нью-Йорк, 2015
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			Томмі Хартунг, «Малий ключ Соломона», 2015
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			Аліза Нізенбаум, «Ла Талаверіта», Бієнале Вітні, 2017
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			GCC заснований в 2013, Бієнале Вітні, 2017 
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			Тала Мадані, Shitty Disco, галерея Pilar  Corrias, Лондон, 2016

		

	
		
			Мистецький ярмарок Frieze

			Плануємо візит

			Квитки можна придбати на сайті frieze.com

			Frieze Los Angeles – лютий 2019

			Frieze New York – травень 2019

			Frieze London – жовтень 2019
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			Історія

			У 2003 році видавці британського мистецького журналу frieze організували свій перший ярмарок у Лондоні — виключно із метою продажу арт-об’єктів. Тоді Аманда Шарп та Метью Слотовер не могли передбачити, що захід відвідає понад 27 000 людей. Дуже швидко Frieze Art Fair став важливою культурною подією Лондона, яка проходить у парку St. Regent’s, і яку щорічно відвідує понад 60 000 людей. 

			Перші три роки існування ярмарок оголошував цифри продажів, що становили від 20 до 26 мільйонів фунтів стерлінгів. Однак згодом Шарп та Слотовер зрозуміли, що ці дані не є точним відбиттям результатів ярмарку, оскільки більшість продажів відбувається вже після нього, та й багато галерей не розкриває подібні дані.

			Філії

			Одночасно із Frieze London проходить також ярмарок Frieze Master’s — на ньому представлено мистецькі об’єкти, створені до 2000 року. Окремої уваги заслуговує і їхня щорічна виставка скульптурного мистецтва Frieze Sculpture, що розташована в англійських садах парку Regent’s і відкрита для всіх охочих з липня по жовтень.
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			В один рік із запуском Frieze Masters, Аманда Шарп та Метью Слотовер відкрили ярмарок у Нью-Йорку, який з 2011 року відбувається кожного травня. У 2018 його відвідало понад 44 000 людей, а у самому ярмарку взяли участь 197 галерей із 30 країн світу. Спостерігаючи такий успіх, засновники Frieze створили ще одну філію – у 2019 році вони проведуть мистецький ярмарок у Лос-Анджелесі.

			Особливості

			Лондонський ярмарок Frieze є одним із небагатьох заходів, що фокусуються виключно на роботах сучасних митців — як молодих, так і тих, хто вже став легендою. Фокус Frieze на митцях сьогодення проявляється й у Frieze Projects — неприбутковій програмі допомоги художникам. Завдяки їй митці мають можливість виставляти свої роботи в рамках ярмарку та отримувати такий самий доступ до колекціонерів мистецтва і галеристів, як і ті, хто сплачує за участь у заході.

			Frieze поділяється на три секції: Головну, Focus та Тематичну, що змінюється щороку. У Головній секції представлені комерційні галереї незалежно від їхнього «стажу роботи», які представляють міжнародну вибірку митців. Тематична секція залежить від загальної теми ярмарку: у 2017 році, наприклад, вона називалась «Секс-робота: Феміністичне Мистецтво та Радикальна Політика».

			Сектор Focus присвячений галереям, що представляють молодих художників із роботами, створеними спеціально для ярмарку. Для цих галерей існують більш гнучкі умови оплати участі, які залежать від того, чи була галерея відкрита в період з 2006 р. по 2010 р., чи її відкриття сталося після 2010 р.
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			Гагосійська галерея,  Frieze Art Fair, 2011
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			Мистецький Ярмарок Frieze, 2017
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			Вільгельм Лембрук. Скульптура Hales London & New York, 2017
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			Девід Льюїс, «Феміністичне Мистецтво та Радикальна Політика», Мистецький Ярмарок Frieze
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			Мистецький Ярмарок Frieze
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			Мистецький Ярмарок Frieze
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			Федеріко Вавассорі, Мистецький Ярмарок Frieze

		

	
		
			Арморі Шоу

			Плануємо візит

			Квитки можна придбати на сайті www.thearmoryshow.com

			Наступний Арморі Шоу відбудеться з 7 по 10 березня 2019 р.
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			Історія

			Цей нью-йоркський ярмарок був започаткований у 1994 році і називався Міжнародний Мистецький Ярмарок Гремерсі, оскільки проходив у номерах готелю Гремерсі (Gramercy). На той момент це був безпрецедентний випадок проведення ярмарку в готелі, який згодом породив цілу низку аналогічних нішевих та дуже ексклюзивних заходів по всьому світу, в тому числі — і в готелях Лондона та Сінгапуру.

			Рік за роком п’ятеро арт-дилерів, які заснували ярмарок, — Колін де Ленд, Пет Хьорн, Ліса Спеллмен, Метью Маркс та Пол Морріс — нарощували масштаби, і в 1999 захід переріс тодішню локацію. Вони переїхали в історичну будівлю 69 арсеналу, де в 1913 році пройшла легендарна вис­тавка Арморі Шоу, на якій вперше в Америці були представлені роботи європейських авангардистів. На її честь ярмарок змінив ім’я, яке за ним залишилось навіть після переїзду на 92–94 Пірси в мангеттенському районі Вест-Сайд.

			Програма

			Арморі Шоу сьогодні складається з двох великих частин: на 92 Пірсі відбувається виставка Модерн, присвячена роботам майстрів ХХ століття. Одночасно, як свого роду протиставлення, на 94 Пірсі представляють твори сучасних мит­­ців у рамках ярмарку Контемпорарі. Окрім них, на цьому ж пірсі функціонують ще дві зони. Секція Armory Presents складається з індивідуальних та парних презентацій галерей, яким не менш як 10 років. 
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			Armory Focus є індивідуальною вибіркою запрошеного куратора, що представляє мистецький ландшафт різних регіонів. З 2010 року Armory Focus була присвячена Берліну, Латинській Америці, Скандинавським країнам, США, Китаю, а також Середземному басейну, включаючи Близький Схід та Північну Африку. Ще однією важливою ініціативою ярмарку є Armory Artist Commission. Завдяки цій програмі митці мають нагоду долучитись до візуальної складової кожного ярмарку, створюючи об’єкти мистецтва та представляючи їх на Арморі Шоу.

			Партнерство з MoMA

			У 2001 році Арморі Шоу спільно з Нью-Йоркським Музеєм сучасного мистецтва заснували Фонд Пет Хьорн та Коліна де Ленд й започаткували традицію присвячувати музею кожен перший день ярмарку. З того ж часу почали проводити й велику вечірку в MoMA на честь початку ­Арморі Шоу, яке і сьогодні є одним із найважливіших заходів для нью-йоркського арт-світу. 
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			У 2006 році була також запущена ініціатива Benefit Edition, в рамках якої художники з програми Armory Artist Commission створювали роботи на користь Фонду Пет Хьорн та Коліна де Ленд. Таким чином, завдяки співпраці з одним із найвпливовіших музеїв сучасного мистецтва у світі, Арморі Шоу закріпив своє місце на мистецькій арені.
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			Кьянде Вайлі, «Маргарет, графиня Блессингтон», галерея Арморі Шоу, Нью-Йорк
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			Галерея Арморі Шоу, Нью-Йорк, 2017
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			Готель «Гремерсі», Нью-Йорк
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			Хосе Карлос Мартнат, «Ранок в Америці», галерея Арморі Шоу, Нью-Йорк
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			Парк Хюн-ки, 2018
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			Каті Баттерлі, «Активне утримання», 2016

		

	
		
			[image: ]

			Емма Амос, Models, галерея Арморі Шоу, Нью-Йорк

		

	
		
			Документа

			Етимологія

			Назва цієї виставки є вигаданим словом, що має на меті демонструвати головне завдання кожного її видання – бути документацією сучасного мистецтва. Також є версія, що назва походить від латинського слова documentum, яке можна розділити на два – docere (лат. навчати) та mens (лат. інтелект, розум), що дуже добре описує мету самої документи. А написання назви виставки з маленької літери є відсиланням до принципів Баухаус – німецької мистецької школи, відомої своїми підходами до дизайну.

			Плануємо візит

			За новинами щодо наступної документи можна слідкувати на сайті www.documenta.de

			Наступна документа відкриється 18 червня 2022 р.
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			Історія

			1955 рік. Невеличке містечко Кассель у центральній Німеччині раптом стає серцем авангардного мистецтва. Художник та професор академії Арнольд Боде, започаткувавши «Спілку Західного мистецтва 20 століття», наважується повернути Німеччину на світову арт-мапу та представити мистецтво, що за часів нацистського режиму класифікувалось як «дегенеративне». Перша документа стала ретроспективою робіт таких течій, як фовізм, експресіонізм, кубізм та футуризм, зібравши твори Пабло Пікассо, Макса Ернста, Ганса Арпа, Анрі Матісса, Василя Кандинського та ін. Їхні твори на той момент вже не вважались сучасним мистецтвом, однак метою Арнольда Боде було показати широкій німецькій публіці все, чого її позбавляв нацистський режим — і тоді документа зібрала вражаючих 130 тисяч відвідувачів.
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			З часом фокус документи змістився на сучасне мистецтво, спочатку — європейське, а згодом виставка почала включати роботи митців з Америки, Африки та Азії. Першою прибутковою виставкою стало 4 видання документи 1972 року, що включало вже роботи поп-арту, мінімалістського та кінетичного мистецтва. У 1987 році вона визначила важливий перехід до постмодерністського дизайну, документа 11 вже була присвячена проблемам мігрантів, урбанізації та постколоніальному світу, а 13-та документа (2012) позиціонувалась як «бурхливо феміністська, глобальна та мультимедійна».

			Особливості

			Кожна документа проводиться, як правило, раз на п’ять років і триває 100 днів. З моменту першої виставки постійною локацією є музей Фрідеріціанум (Fridericianum), а з 1992 року — документа-Халле, побудований спеціально для виставки. Серед інших локацій — парк Karlsaue, музей природознавства, палац Schloss Wilhelmshöhe та ін. Перед документою 11 її тодішній куратор спробував розширити євроцентричний характер виставки та організував декілька мистецьких платформ перед початком — у Відні, Берліні, Нью-Делі, Сент-Люсії та Лагосі.

			Характер кожної документи залежить від її художнього директора, що робить цей «100-денний музей» не лише дзеркалом актуальних трендів у сучасному мистецтві, але й майданчиком для випробування інноваційних та авангардних концептів. Цікаво й те, що майже ніколи документа не перетинається в датах з іншими світовими виставками аналогічного масштабу — Венеціанським Бієнале та Арт Базель — але у 2017 році всі три відбувались майже одночасно. Тоді документа зібрала рекордних понад 900 тисяч відвідувачів.

		

	
		
			[image: ]

			«Парфенон книг», Кассель, Німеччина
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			Виставка сучасного мистецтва, Кассель, Німеччина
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			Музей Фрідеріціанум під час першої документи
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			Олівер Ларич, «Мисливець і його собака», 2014
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			Клас Ольденбург, «Пікка»
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			Пікассо, «Дівчина перед дзеркалом», 1932
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			Вільгельм Лембрук, «Схилив коліно», 1911

		

	
		
			Kyiv Art Week

			Плануємо візит

			За новинами щодо наступного Kyiv Art Week можна слідкувати на сайті kyivartweek.com 

			Наступний Kyiv Art Week пройде наприкінці травня – початку червня 2019 р.
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			Історія

			В Україні сучасне мистецтво поки не є масово популярним, та з кожним роком знаходить нових прихильників. Проводиться все більше виставок і конкурсів, вітчизняні митці здобувають міжнародне визнання та любов українських колекціонерів, а ходити в музеї на нові експозиції стає модним способом провести час. На даний момент заходом міжнародного рівня є Kyiv Art Week, започаткований у 2016 році. Вже тоді у тижні мистецт­ва взяло участь понад 20 галерей із семи країн – України, Литви, Франції, Польщі, Вірменії, Білорусі та Грузії. 
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			Другий фестиваль сучасного мистецтва Kyiv Art Week пройшов вже за підтримки Київської міської ради та Київської міської державної адміністрації. Він об’єднав музейну програму, виставки в галереях, нау­кову конференцію та концерти й вечірки. Ключовою подією став арт-ярмарок Kyiv Art Fair, в якому взяли участь вже 23 галереї. Він розмістився на головній локації фестивалю – у комплексі «Торонто-Київ». Там на 4200 квадратних метрах разом із ярмарком сучасного мистецтва була представлена виставка «Музей приватних колекцій» з роботами Пікассо, Джакометті та Хорста, а також спецпроект арт-резиденції BIRUCHIY.

			У 2018 році темою Kyiv Art Week стала «Постійна зміна» як характеристика сучасної уривчастої, нестабільної та суперечливої свідомості людства. Фестиваль тривав вже цілих 9 днів і охоплював виставки в дванадцяти різноманітних локаціях та музеях по всьому місту, дискусійну і лекційну програми, кінопокази, живі виступи музикантів, а також масштабний п’ятиденний ярмарок творів мистецтв. 

			Визначною подією Kyiv Art Week цього разу стала презентація відновленого фрагмента меморіалу «Стіни пам’яті» на Байковому кладовищі – тієї самої, яку зводили протягом 13 років, а у 1982 забетонували за розпорядженням української компартії. Ярмарок сучасного мистецтва в 2018 році привабив вже 35 галерей та інституцій, враховуючи нових учасників з Данії, Німеччини та Великобританії.

			Локації

			Щоразу Kyiv Art Week проводить своїх відвідувачів найважливішими мистецькими галереями, музеями та цікавими місцями, музеями та цікавими місцями Києва. Звичними для любителів сучасного мистецтва вже стали такі локації KAW як музей Ханенків, Музей Івана Гончара, 
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			Музей історії Києва, Bereznitskiy Aesthetics, Art Ukraine Gallery та Київська картинна галерея. У 2018 році несподіванкою стало Байкове кладовище, на якому відбулось урочисте відкриття частини важливого столичного меморіалу «Стіна пам’яті». Також у рамках Kyiv Art Week цього разу відбувся і популярний Strichka Festival в арт-центрі Closer на Подолі, а в кінотеатрах «Київ», «Україна» та «Планета кіно» демонстрували фільми-виставки про Ботічеллі, Караваджіо та Да Вінчі. 
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			Kyiv Art Fair
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			Відновлений фрагмент «Стіни пам’яті» (Володимира Мельниченка та Ади Рибачук) під час презентації на Байковому кладовищі в Києві, 2018
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			Бізнес центр Торонто- Київ
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			Світлове шоу під час Міжнародного фестивалю мистецтва Kyiv Art Week у Києві, 2018
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			Міжнародний фестиваль мистецтва Kyiv Art Week, 2018 
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			Афіша BAZART – безлад та краса молодого українського мистецтва в IZONE
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			Фредерик Шобен, «Космічні комуністичні споруди»
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			Рафаель Санті,  «Автопортрет», Галерея Уффіці, Флоренція
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			Презентація мемуарів Марини Абрамович «Пройти крізь стіни»

		

	
		
			Музеї

			Музей сучасного мистецтва, Нью-Йорк

			США, Нью-Йорк, Мангеттен, 53-я західна стріт, №11

			Музей щорічно приймає до трьох мільйонів відвідувачів

			The Museum of Modern Art – MoMA

			1929 рік. Молода жінка з Мангеттена пише Вищому Комісару Франції з мистецтв із проханням поділитись іменами молодих французьких художників, які ще не здобули слави. З цього листа Еббі Олдріч Рокфеллер почалась історія найбільш впливового у світі музею сучасного та модернового мистецтва – Нью-Йоркського MoMA. 

			Джон Д. Рокфеллер-молодший, чоловік Олдрін, був найбагатшою людиною США, але у сучасне мистецт­во віри не мав і не збирався фінансувати затію своєї дружини. Згодом він, звісно, схаменеться та зрештою стане одним із головних меценатів сучасного мистецтва і патронів музею. Але тоді в Еббі вистачило коштів лише на маленьку картину Анрі Матісса. 

			Об’єднавшись із двома подругами – Ліллі Блісс та Мері Квін Салліван – Еббі все ж відкрила музей, власна експозиція якого складалась лише із 8 гравюр та 1 ескізу. Однак одразу після відкриття музей почав проводити виставки картин Ван Гога, Сезанна та Сера. 
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			Наступні 10 років існування музею прийшлися на Велику депресію. В умовах необхідності самостійно шукати джерела фінансування, музей змінив три локації, доки нарешті чоловік Еббі не перестав опиратися натиску «нестримних леді», як прозвали це жіноче тріо  засновниць MoMA в арт-колах, та не виділив землю під власну будівлю музею.

			Та й сам музей за такий короткий час вже встиг набути світового значення. Чого вартувала одна лише виставка Вінсента Ван Гога, що відкрилась 4 листопада 1935 року. 66 картин маслом та 50 ескізів були доставлені з Нідерландів під керівництвом молодого та амбітного директора MoMA Альфреда Барра. Виставка здобула не лише надзвичайний успіх у Нью-Йорку, а й «передувала тому впливу, який Ван Гог має до сьогодні на сучасну уяву». 
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			Не менше значення мала й ретроспектива Пікассо 1939-40 рр., проведена спільно з Чиказьким інститутом мистецтв. Вона закріпила за художником статус найвидатнішого митця свого часу. Сьогодні Музей сучасного мистецтва розрісся із шести кімнат до двох будівель, які регулярно оновлюються та розширюються.

			Що дивитись

			Статус найвпливовішого музею сучасного мистецтва MoMA здобув недарма: тут не лише запалювались на весь світ зірки європейських художників, але й зберігаються одні з найбільш відомих витворів мистецтва. 
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			Лише «Зоряна ніч» Вінсента Ван Гога, «Сталість пам’яті» Сальвадора Далі, «Закохані» Рене Магрітта та, звісно ж, «32 банки супу Кемпбелл» Енді Воргола варті того, аби відвідати цей музей. Майже за 90 років свого існування тут склалася колекція із 200 000 картин, скульп­тур, гравюр, ескізів, фотографій, медійних творів та творів перформансу, архітектурних моделей, об’єктів дизайну та фотоплівок.
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			В архівах музею зберігається майже 2 мільйони фільмів. Завдяки своєму профілю – modern and contemporary art – MoMA поповнює свою колекцію творами як модерністів першої половини ХХ століття, так і сучасних художників, скульпторів, фотографів та інших митців. 
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			Наразі музей знаходиться у процесі реорганізації своєї експозиції: якщо протягом останніх десятиліть усі твори були розділені за формою (картини, скульптури, об’єкти дизайну тощо), то зараз куратори MoMA працюють над новим форматом подачі, а саме – за хронологією. 

			Таким чином похід у музей дозволить зрозуміти історію мистецтва та прослідкувати, звідки брали початок ті чи інші течії, які твори мали найбільший вплив на наступні покоління. Можна навіть ризикнути на прог­ноз щодо подальшого розвитку світового мистецтва.

			Що купувати

			Крамнички при музеях – одне з найкращих місць для придбання цінних та пам’ятних сувенірів, і MoMA в цьому плані теж може вважатись світовим лідером. Відвідувачі музею мають нагоду придбати окрім книжок про мистецтво оригінальні об’єкти дизайну. Наповнити дім вишуканістю та концептуальністю можна за допомогою вази Mondri в дусі полотен Піта Мондріана; лампи у вигляді банана – іронічної алюзії на творчість Енді Воргола; настінного годинника De Stijl, названого на честь голландського абстрактного арт-руху; постера з репродукцією картини Ротко або ж лампи w153 Îîle від одного з провідних сучасних дизайнерів – Інги Семпе.

			Окрiм MoMA

			Видатне місце на Нью-Йоркській арт-мапі – це біб­ліотека Музею сучасного мистецтва, розташована в середньому Мангеттені. Дос­туп до неї відкритий для всіх дослідників, а колекція включає 300 000 книжок, 1000 періодичних видань та 40 000 файлів про художників та групи митців. 

			У бібліотеці можна знайти понад 10 000 книжок, написаних власне художниками. Каталог бібліотеки має назву «Дадабейс» (Dadabase) – на честь засновника дадаїзму Марселя Дюшана – і містить інформацію не лише про наявні в ній видання, а й про каталоги усіх виставок музею та спеціальні колекційні матеріали.
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			У 2000 році MoMA об’єднався із Центром сучасного ­мис­те­цт­­­ва PS1, створивши найбільшу в США та одну з найбільших у світі арт-платформ. PS1 згодом отримав назву MoMA PS1 (розташований за адресою 22-25 Джексон-авеню, Лонг Айленд, Нью-Йорк). 

			Хоча обидва музеї мають повну творчу та кураторську свободу, розробляючи спільні мистецькі ініціативи, вони стали частинами одного великого проекту, спрямованого на розвиток сучасного мистецтва. MoMA PS1 повністю присвячений творам наших сучасників. Це ідеальне дзеркало нинішнього арт-світу з частковою ретроспективою з 70-х років, коли Центр був заснований.
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			Вид із вікна Музею сучасного мистецтва, Нью-Йорк
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			Сальвадор Далі  «Сталість пам’яті», 1931
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			Енді Воргол, «32 банки супу Кемпбелл», 1928-1987
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			Вінсент Ван Гог, «Зоряна ніч», 1889
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			Рене Магрітт, «Закохані», 1928
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МоМА,  Нью-Йорк, 2015
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			Редизайн МоМА, Нью-Йорк, 2012
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			МоМА,  Нью-Йорк, 2012

		

	
		
			LACMA, Лос-Анджелес

			США, Лос-Анджелес, бульвар Вілшир, № 5905

			Сьогодні LACMA складається з 7 окремих будівель та є найбільшим мистецьким музеєм Західної Америки.

			Музей мистецтва округу Лос-Анджелес, а саме так розшифровується його назва, було засновано у 1910 році. Тоді він був частиною Лос-Анджелеського музею історії, науки та мистецтва. У 1961 арт-підрозділ виділився в окремий музей завдяки $2 млн, що патрони виділили на його переїзд в окрему будівлю. Чотири роки потому LACMA відкрив свої двері для широкого кола відвідувачів на Бульварі Вілшир, розташувавшись у трьох будівлях: Ахмансон Білдінг прийняв постійну колекцію музею, Хаммер Білдінг було відведено для виставок, а ­Театр Бінг на 600 місць – для пуб­лічних програм. 
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			За кілька декад кампус та колекція музею суттєво зросли. У 1986 році було відкрито Андерсон Білдінг – для виставлення робіт модерністів та сучасних художників. У 1988 на сході музейної території відкрили павільйон для японського мистецтва, а у 1994 музей придбав будівлю універмагу, що тепер носить назву LACMA West. Західну частину кампусу нещодавно відновили в рамках проекту Трансформації під керівництвом архітектора Ренцо Піано, завдяки якому LACMA відкрив Музей сучасного мистецтва Броад (Broad Contemporary Art Museum) для репрезентації післявоєнних арт-об’єктів. 

			Сьогодні LACMA складається з 7 окремих будівель та є найбільшим мистецьким музеєм Західної Америки, який із часів свого заснування ретельно збирав колекцію робіт, котрі б мали максимально широке географічне та історичне охоплення. 
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			Постійна колекція музею налічує понад 135 000 об’єктів, що демонструють 6  тисячоліть історії мистецтва з нових та неочікуваних ракурсів.  Щороку LACMA відвідує понад 1,5 млн людей, і це не враховуючи разючу кількість слухачів, лекторів, учасників творчих діджитал-ініціатив та дослідників, які користуються музейними архівами. 

			Разом із Музеєм Джорджа С. Пейджа, відомим як La Brea Tar Pits, та Академічним Музеєм кіно (Academy Museum of Motion Pictures) LACMA дав назву Музейній Вулиці в Лос-Анджелесі, куди щоденно приходять тисячі людей в пошуках натх­нення та цікавинок.

			До сучасності

			Музей LACMA охоплює всю світову арт-історію, і хоча його колекція сучасного мистецтва є надзвичайно цікавою, варто виділити час і на відвідання решти експозиції. 
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			Так, роботам модерністів (з 1900 по 1970-ті) присвячена будівля Ахмансон (Ahmanson Building), значну частину експозиції якої було створено завдяки подарунку Дженіс та Генрі Лазарофф загальною сумою понад $100 млн. Ця колекція включає роботи Пікассо, Василя Кандинського, Поля Кле, Альберто Джакометті, Генрі Мура та ін. 
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			Надзвичайно інформативною є і колекція американського мистецтва – будівля Мистецтво Америк (The Art of Americas Bulding) демонструє повний спектр робіт художників з Північної та Південної Америки, починаючи з епохи колонізації і до сьогодення. 

			Окрім цього у LACMA є будівлі та павільйони, пов­ністю присвячені азіатському, античному та мусульманському мис­тецтву, а також дивовижна колекція полотен Пабло Пікассо, Дега, Сезанна, і більш сучасних фото- та відеоробіт.

			Що дивитись

			Колекція сучасного мистецт­ва LACMA знаходиться в Broad Contemporary Art Museum (BCAM), який було відкрито у 2008 році. На площі у 5600 м2 зібрано майже 200 робіт 28 художників, починаючи з післявоєнних модерністів кінця 1950-х і до сьогодення. Знач­ну частину постійної експозиції складають подарунки меценатів музею, включаючи  роботи Джеффа Кунса, Джаспера Джонса, Жоан Міро, Сема Френсіса та ін. 

			Найбільшу увагу зазвичай пригортає робота Едварда Кінхольца 1964 року «Заднє сидіння Доджу», яка демонструє пару під час статевого акту на задньому сидінні Доджа моделі 1938 року. Ця скульптура миттєво зробила автора зіркою арт-світу через те, що Рада Наглядачів намагалася її заборонити як порнографічну.  

			Зрештою сторони досягли компромісу: двері машини мали залишатись зачиненими та під охороною. Відкрити їх можна було виключно на вимогу куратора музею для тих, хто досяг 18-ліття, і лише за умови, що в галереї на той момент не буде дітей. Як наслідок в день відкриття ретроспективи понад 200 людей вишукувались в чергу, аби подивитись скандальну скульптуру Кінхольца. З того часу вона є однією з найбільш популярних у музеї LACMA.
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			Окрім експозицій у закритих приміщеннях, LACMA славиться своїми скульп­турами та інсталяціями на вулиці, прогулюючись між якими можна приємно провести час між вивченням робіт 7 будівель музею. Наприклад, біля головного входу до музею відвідувачів зустрічає легендарна робота Кріса Бьордена «Урбаністичне світло». 

			Цей скульптурний ансамбль складається з 202 ліхтарів, кожен із яких є унікальним та зображує особливості різних районів Лос-Анджелесу, в яких було знайдено їх прототипи. А поряд із будівлею Broad Contemporary Art Museum можна побачити роботу Майкла Хейзера «Левітуюча маса». Аби транспортувати 340-тонний валун з Долини Каменів Кваррі у працівників музею пішло 10 повних днів.

			Окрім LACMA

			Музей Поля Гетті розділений на Getty Center на схилі Брентвуд та Getty Villa в Малібу. Getty Center приваблює відвідувачів своєю неперевершеною архітектурою, прекрасними садами, надзвичайним краєвидом Лос-Анджелесу та широкою колекцією фотографій та мистецтва, починаючи із Середньовіччя та закінчуючи роботами неокласицизму, романтизму та символізму. Getty Villa в свою чергу вражає театром просто неба, спокійними галереями та колекцією античного мистецтва.

			Музей сучасного мистецтва Броад (The Broad Contemporary Art Museum) є новою точкою на мистецькій мапі Лос-Анджелесу. Він був відкритий під патронатом Елі та Еді Броад, що також фінансували створення Будівлі Броад для LACMA. Музей Броад є чудовим місцем для знайомства із всесвітньо відомими роботами Джеффа Кунса («Тюльпани», «Надувний собака») і Роберта Терієна («Тарілки», «Під столом»), а також дарує унікальну можливість побувати в «Нескінченній дзеркальній кімнаті» Йойоі Кусама, що імітує відкритий космос.

			Музей сучасного мистецтва Лос-Анджелесу (MOCA) є наразі єдиним музеєм у місті, що повністю фінансується та керується самими художниками. Заснований у 1979 році, він не має постійної експозиції, однак регулярно проводить тематичні виставки та ретроспективи окремих митців, які однозначно вартують уваги.
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			Музей мистецтва округу Лос-Анджелес, 2017
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			Сад скульптур Б. Джеральда Кантора,  Музей мистецтва округу  Лос-Анджелес
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			Вхід до  Музею мистецтв округу Лос-Анджелес
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			Майкл Хейзер, «Левітуюча маса», 2012
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			Ліхтарі Музею мистецтва округу Лос-Анджелес
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			Едвард Кінхольц, «Заднє сидіння Доджу», 1964
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			Музей Поля Гетті
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			Центральний сад, Музей Поля Гетті
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			Клод Моне, The Bridge over the  Water-Lily Pond, 1899
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			Джеф Кунс, «Надувний собака», 1994-2000
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			Музей сучасного мистецтва, Лос-Анджелес
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			Лорен Хальсі, We still here, there
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			Вегетативний придаток, 1962
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			Внутрішній дворик готелю «Гетті Вілла», Пасифік Палісадес, Каліфорнія

		

	
		
			MALBA, Буенос-Айрес

			Аргентина, Буенос-Айрес, проспект Фігероа Алькорта, № 3415

			Музей взаємодіє із 1400 офіційними патронами аби відвідувачі, яких щорічно прибуває понад мільон, отримували максимально цікавий досвід

			Розташований у районі Буенос-Айреса з поетичною назвою Палермо, MALBA (Буенос-Айреський Музей латиноамериканського мис­­­тецтва) є найважливішою інституцією для сучасних митців з Латинської Америки і не тільки. 
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			Музей був створений завдяки бізнесмену Едуардо Костантіні, що був відомим колекціонером та поціновувачем латиноамериканського мистецтва задовго до того, як зас­нував музей. 

			Колекція Костантіні ще з 1990 року була об’єктом захоплення численних між­народних фахівців та студентів, а сам бізнесмен регулярно отримував запити на те, щоб дозволити її виставити на одному з шоу в країнах Америки та Європи. 
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			Вперше колекцію представили публічно в повному обсязі у 1996 році в Буенос-Айреському Національному Музеї витончених мистецтв, а згодом вона відправилась у невеличке турне та була показана у Монтевідео, Сан-Паоло, Ріо-де-Жанейро та Мадриді. 

			У 1998 році у Костантіні з’явилась можливість придбати стратегічно вигідну ділянку землі в центрі міста, на якій за три роки відкрив двері MALBA. В конкурсі на дизайн музею взяли участь 450 архітекторів та архітекторських бюро з 45 різних країн, та зрештою міжнародне журі віддало це право трійці молодих аргентинців: Гастону Ательману, Мартіну Фурсаде та Альфредо Танья. 
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			Так особиста пристрасть одного колекціонера перетворилась на проект національного значення і масштабу. Сьогодні музей знаходиться в управлінні неприбуткової фундації MALBA – Costantini, яка взаємодіє із 1400 офіційними патронами музею та слідкує за тим, аби щорічний мільйон відві­дувачів MALBA отримував максимально цікавий ­досвід.

			Постійна експозиція

			Фундаментом для заснування музею стала приватна колекція Едуардо Костантіні – саме з 220 робіт цього колекціонера MALBA відкрив свої двері у вересні 2001 року.  

			Експозиція гармонійно підводить відвідувачів від авангардного початку XX сто­­ліття до соціального та політичного мистецт­ва 1930-х, сюрреалізму 1940-х та 1950-х, концептуалізму, мінімалізму та поп-арту 1960-70-х і завершується роботами наших сучасників. 
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			Картини, скульптури, фотографії, ескізи, прінти та інсталяції – у MALBA зібрані найважливіші роботи таких латиноамериканських митців як Дієго Рівера, Фріда Кало, Хорхе де ла Вега та Хус Солар, а також їхніх колег з Аргентини, Бразилії, Чілі, Колумбії, Коста-Ріки, Куби, Еквадору, Мексики, Уругваю та Венесуели. 
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			Особливої уваги заслуговує найвидатніший ар­­­гентинський художник ХХ століття Антоніо Берні. У MALBA легко простежити траєкторію його творчості від картини Manifestation (1934), на якій зображено соціально-­реалістичний протест лю­дей проти відсутності роботи та їжі, до еклектичних робіт із проституткою на ім’я Рамона в головній ролі.

			Тимчасові виставки

			Невеликий розмір своєї постійної колекції керівництво MALBA обернуло на великі можливості з проведення виставок та відкриття тимчасових експозицій. Завдяки запущеній у 2004 році програмі, музей придбав вже понад 300 робіт сучасних латиноамериканських митців, і продовжує постійно нарощувати масштаби. 
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			У різні роки куратори MALBA проводили великомасштабні виставки робіт Енді Воргола, ретроспективу відомої концептуальної художниці Марти Мінухін, виставляли сотню геометричних об’єктів із Берлінської Арт-Колекції Даймлер та знайомили публіку з андрогінною творчістю американських фотографів Сінді Шерман та Річарда Прінса.

			І ще дещо

			Музей MALBA позиціонує себе як динамічний та інтерактивний майданчик, на якому кожен може познайомитись із сучасним латиноамериканським мистецтвом. Саме тому музей дає своїм відвідувачам безліч різноформатних можливостей для пізнання та розуміння мистецтва. Завдяки своїй чимраз все більшій колекції класичного, чорно-білого, німого та сучасного кіно про мистецтво, він щотижня проводить декілька кінопоказів для всіх охочих. 

			Музейний кіноархів постійно поповнюється та дозволяє познайомитись не лише з життям художників або оповідками про мистецькі течії, але й поглибити знання з історії самого кінематографу. На додаток до цього MALBA функціонує як культурний центр і регулярно організовує тури з гідами, лекції, воркшопи, різноманітні практики для дітей та дорослих, у тому числі для людей похилого віку, сліпих та людей з психічними відхиленнями.

			[image: ]

			Окрім MALBA

			Виставкова зала та концертний майданчик Usina del Arte розташована в колишній будівлі цегляного електрозаводу в робочому районі Буенос-Айреса Ла Бока. Сумнівне сусідство цього культурного центру компенсується різноманітною та цікавою програмою заходів та виставок: наприклад, широка вибірка фотографій, що аналізують творчість французького художника Анрі-Картьє Брессона. 

			Творчі майстер-класи, семінари, концерти та мистецькі експозиції там постійно змінюються, тож, плануючи візит, варто переглянути актуальний розклад в інтернеті.

			Триповерхова Galeria Patio delLiceo – унікальне місце, де гармонійно співіснують абсолютно різні творчі практики та ініціативи: у богемній атмосфері мирно уживаються модні бари, галереї сучасного мистецт­ва і магазини коміксів та арт-постерів.

			Суперницею колекції Костантіні завжди була Колекція Фортабат. Аргентинський філантроп Амалія Фортабат зібрала роботи не лише всесвітньо відомих Густава Клімта, Огюста Родена, Енді Воргола та Вільяма Тьорнера, але й одні з найкращих робіт сучасних аргентинських художників. 

			Окрім споглядання мистецт­ва відвідувачі Колекції Фортабат можуть насолодитись і чудовим краєвидом. Англомовні тури слід замовляти заздалегідь за адресою visitas@coleccionfortabat.org.ar.

		

	
		
			[image: ]

			MALBA,  Буенос-Айрес
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			MALBA, Буенос-Айрес
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			Каталог Жоржа Де Ла Вега, 1961-1971

		

	
		
			[image: ]

			Фріда Кало, «Автопортрет з мавпою та папугою»
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			Дієго Рівера, «Квітковий продавець»
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			Антоніо Берні, 1964
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			Жорж Де Ла Вега, Rompecabezas, 1968
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			Антоніо Берні, «Маніфестація», 1934
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			Галерея Patio del Liceo
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			Галерея Patio del Liceo
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			Художня колекція  Amalia Lacroze de Fortabat
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			Художня колекція Amalia Lacroze de Fortabat

		

	
		
			Музей сучасного мистецтва, Сідней

			Австралія, Сідней, Джордж-стріт, № 140

			MCA був заснований завдяки заповіту австралійського художника-експатріанта Джона Пауера

			Музей сучасного мис­тецтва (MCA) у Сіднеї був заснований завдяки заповіту австралійського художника-експатріанта Джона Пауера. Свої особисті статки він залишив у розпорядженні Сіднейського Університету з єдиною умовою – керівницт­во навчального закладу мало їх використовувати для того, щоб інформувати та пояснювати австралійцям міжнародне сучасне візуальне мистецтво. 
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			За 50 років після смерті, остання воля художника була виконана. Головною місією Музею сучасного мистецтва стала презентація, колекціонування та інтерпретація сучасного мистецтва. Перші роки МСА займав чотири поверхи історичної будівлі на узбережжі Сіднейської Затоки, в якій була розквартирована Рада Морської Служби. В 1998 почалась перша фаза музейної експансії – він розширився на ще два поверхи, повністю зайнявши будівлю та створивши галереї для виставок австралійських художників. 

			До 2005 року колекція МСА розрослась до таких розмірів, що була змушена переїхати в іншу будівлю. Кількість відвідувачів збільшувалась, з’являлось все більше  програм і виставок, але старе планування музею суттєво обмежувало і доступ до деяких галерей, і комфорт для поціновувачів мистецтва. Тоді було прийнято рішення про капітальне оновлення MCA. 

			За проектом сіднейського архітектора Сема Маршала та під керівництвом нового уряду Південного Уельсу, масштабна реконструкція тривала з 2010 до 2012. Оновлення будівлі коштувало $53 млн та збільшило її у півтора рази, включаючи відкриття нового п’ятиповерхового крила. Нові галереї дозволили розмістити більшу кількість творів мистецтва і надали можливість дослідження арт-об’єктів за допомогою цифрових технологій.
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			Сьогодні MCA відвів цілий поверх для постійної колекції сучасного мистецт­ва, і ще два – для тематичних та персональних виставок. Будучи важливим освітнім майданчиком, Сід­­нейський музей сучасного мистецтва започаткував Нацiональний Центр Творчого Навчання, що включає в себе бібліотеку, цифрові та мультимедійні студії, і регулярно проводить лекції та освітні семінари. МСА є важливим партнером Сіднейського Бієнале, яке відвідує понад півмільйона людей.

			Постійна експозиція

			У 1989 році було придбано дві роботи Джона Мавурнджула – «Веселкова змія» та «Дух зірки, що падає»; обидві відносяться до творчості Перших Людей Австралії. Ці картини, виконані на корі дерева з використанням традиційних аборигенських технік, стали символом поваги музейних кураторів до культурного надбання Австралії. Цікаво, що і сьогодні мистецтво аборигенів складає більшу частину постійної експозиції Музею сучасного мистецтва у Сіднеї. 

			Сильними сторонами колекції МСА є картини, роботи на папері та медійні проекти, прив’язані до часу. Разом з тим задачею музею є представлення всіх форм сучасного мистецтва, зокрема і міждисциплінарних форматів робіт деяких митців. Так, важливою частиною колекції є концептуальне та постконцептуальне австралійське мистецтво кінця 1960-х та початку 1970-х років, коли художники творили поза межами традиційного розуміння мистецтва виключно як картин та скульптур. 

			Починаючи з 2003 року, наглядова рада музею постановила, що віднині головним фокусом стануть роботи австралійських митців, створені не раніше ніж за 10 років до поточної дати. Таким чином МСА закріпив свій статус головної інституції, що максимально охоплює та представляє сучасне австра­лійське мистецтво.

			Після відкриття розширеної будівлі MCA у 2012 було створено фонд для індивідуальних патронів музею. З його допомогою музей нарешті отримав можливість фінансово підтримувати тих художників, чиї особисті виставки він регулярно проводить. До того було досить складно реалізовувати поширену світову практику викупу частини робіт індивідуальної виставки. 

			Так, наприклад, велику інсталяцію Каллума Мортона вони придбали лише через 13 років після його виставки, що мала місце у 2004. Важливу роль у розвитку музею зараз грає і спільний п’ятирічний проект із британським Tate, що стартував у 2015. За підтримки Quantas Foundation обидва музеї купуватимуть роботи сучасних австралійських митців та по черзі їх виставлятимуть.
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			Перші Люди Австралії

			Надважливою складовою місії Музею сучасного мистецтва в Сіднеї є збереження культурного надбання Перших Людей Австралії. До них відносять австралійських Аборигенів, а також Аборигенів Торресової Протоки. Станом на 2017 рік майже три чверті мільйона жителів Австралії прираховували себе до Аборигенів. Щоправда, ця цифра не розкриває розмаїття етнічних груп, мова, місце проживання та культурні особливості яких можуть суттєво відрізнятись. 

			Мистецтво, що продукується Аборигенами та вихідцями Торресової Протоки, є надзвичайно різноманітним. Заради більш глибокого знайомства з ним МСА має декілька спеціальних програм для поціновувачів різного віку та рівня підготовки. Програми Джуралі та Вінангалі розраховані на підлітків та молодих студентів мистецтва і дозволяють вивчити культурний спадок аборигенів і його сучасні тенденції. Програма Намуру дозволяє спробувати мистецькі техніки аборигенів.

			Окрім MCA

			ТAP Gallery – простір, яким керують митці з 1989 року, розшифровується як the artist’s paradise – мистецький рай. На сьогодні він є одним із найбільших майданчиків для некураторського візуального мистецтва та перформансів, і діє як платформа для численних митців та суспільних груп. Важливою частиною його роботи є благодійність та надання можливості безхатькам показати свої роботи.
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			M2 Gallery розташована на Схилах Саррі та одразу пригортає увагу панорамними вікнами, крізь які можна побачити разючу вибірку робіт. Виставки, тимчасові магазини, перформанси, семінари та навіть запуски продуктів – тут можна побачити сучасне австралійське мистецтво в усьому його розмаїтті форм та проявів.

			Одна з найбільших колекцій сучасного китайського мистецтва у світі розмістилась у галереї White Rabbit у сіднейському районі Чіппендейл. Її фокус – це роботи, створені в ХХІ столітті, і на сьогодні їх вже налічується понад 2500 від 500 різних митців. Приємним бонусом стане традиційна китайська чайна церемонія на першому поверсі галереї.
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			Музей сучасного мистецтва, Сідней, 1991
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			Музей сучасного мистецтва, Сідней, 2012
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			Музей сучасного мистецтва, Сідней, 2017
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			Джон Маурндджул Нгайод, Female Rainbow Serpent, 1988
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			Виставка «Навчання та дослідження», Музей сучасного мистецтва, Сідней

		

	
		
			[image: ]

			Виставка, «Навчання та дослідження», MCA, Сідней
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			MCA, Сідней, 2016
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			MCA, Сідней, 2016
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			Лара Мерретт, «Розфарбуй мене», 2018
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			дівчина дивиться на ілюстрацію Дейла Франка, MCA, Сідней
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			Аборигенське мистецтво з колекції MCA, 2003
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			Джон Мауерндхул, I Am The Old And The New, MCA
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			Гай Портер,  «Втеча бегемотів», 2018 
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			Rod Capon

		

	
		
			Музей мистецтв Морі, Токіо

			Японія, Токіо, Вежа Морі комплексу Роппонгі Хіллз

			Особливість Морі:  музей не має окремої галереї, де постійно була б виставлена власна колекція

			В 2003 році забудовник Мінору Морі відкрив Музей мистецтва Морі в Токіо – це стало втіленням його пристрасті до сучасного мистецтва. Мінору зрозумів, що його компанія Mori Building Co має піти далі, ніж просто будівництво важливих об’єктів нерухомості, та стати частиною культури, і навіть створювати її. 
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			Ще в 1970-х Мінору Морі започаткував ідею «Мистецтва та Життя» із відкриттям універмагу La Foret – згодом це стало культовим місцем для молодіжної культури Харадзюку. Морі був впевнений, що характер міста можна змінити, і тому для музею він обрав проб­лемний токійський рай­он Роппонгі. 

			На відміну від більшості корпоративних музеїв, Музей Морі було засновано не для виставляння колекції його власника, а виключно з метою створити місце, де локальна спільнота зможе познайомитись із сучасним мистецтвом. 

			Мінору відкрив музей виставкою «Щастя: Гід з Виживання у Мистецтві та Житті». Ця експозиція одразу задала тон роботи Музею Морі, головною місією якого стало надихати людей думати інакше, бути більш відкритими та створювати дух спільноти. 

			Він був першим по-справжньому інтернаціо­нальним мистецьким цент­ром у Токіо, запровадивши принцип двомовності – всі гіди, надписи та інформація надаються японською та англійською мовою. Власну колекцію Музей Морі почав збирати лише у 2005, і в її фокусі – сучасні митці азіатсько-тихоокеанського регіону. 
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			За допомогою корпорації Mori Building Co та інших компаній команда музею купує найновіші роботи – щойно створені або недавно виставлені. Колекцію поповнили роботи таких видатних митців, як Лє Корбюзьє, Хіроши Суджімото, Яйої Кусама і Такаши Муракамі. 

			Особливістю Морі стало те, що музей не має окремої галереї, де була б виставлена власна колекція. Натомість, керівництво ре­­гулярно змінює експозицію, яка складається як із творів, що належать музею, так і тих, що йому надаються для тимчасового користування.

			Roppongi Crossing

			Однією з найважливіших ініціатив Музею Морі є вис­тавка сучасного японського мистецтва Roppongi Crossing, яка проходить раз на три роки і зазвичай презентує роботи як молодих, так і дуже відомих художників. Куратори Музею мистецтва Морі разом із запрошеними кураторами з інших інституцій обирають від 20 до 40 японських митців, чиї роботи будуть перетинатись у багатьох аспектах обраної теми. 

			Виставка, що вперше була проведена у 2004 році, має на меті також «схрещувати» різноманітні мистецькі практики і залучати до обміну досвідом та новими техніками як виз­наних митців, так і багатонадійних нових талантів. Причому до «схрещення» запрошуються не лише члени сучасного арт-світу, але й творці з інших сфер, включаючи архітектуру, моду, дизайн, перформанс, театр та стріт-арт. 

			Roppongi Crossing з моменту свого заснування піднімає дуже важливі теми, намагаючись звернути на них увагу японців, а особливо – токійців та жителів Схилів Роппонгі. Наприклад, у 2016 році на виставці була представлена робота «Місто та його вежі», автор якої, Такаяма Акіра, хотів змусити людей задуматись про ціну, яку вони платять за такі видатні будівлі. 

			А Мацукава Томона звер­нув увагу на жорст­кі умови, в яких живуть робітниці на Схилах Роппонгі. Ці митці є представниками нового покоління японських художників, в основі робіт яких лежать глибокі ­дослідження. 

			Наступна Roppongi Cros­sing пройде з 9 лютого по 26 травня 2019 року і стане шостою такою вис­тавкою. Її тему поки не розголошують, однак куратори виставки натякають на те, що продемонструють публіці новий погляд на сучасне мистецтво та творчість в Японії. У 2020 році Токіо стане місцем проведення Олімпійських та Паралімпійських ігор, отже можна очікувати підняття питань єдності та протиріч світової спільноти.

			Особливість Морі

			Однією з переваг Музею Морі є його здатність знаходити підхід до різних сегментів своєї аудиторії, та залучати кожен із них до світу сучасного мистецтва. Залишаючись відданим принципу «Мистецтво і Життя», музей стає місцем надії навіть у найважчі часи – так, після жахливого землетрусу та цунамі 2011 року, він закрився лише на один день, а потім продовжив роботу згідно із запланованим графіком. 
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			Так він показав, як сильно цінує свою відповідальність перед місцевою спільнотою та дотримується переконання в тому, що Мистецтво є важливою частиною Життя, навіть коли останнє видається надважким. 

			Залишаючись музеєм в першу чергу японського мистецтва, Морі постійно заохочує відві­дувачів ним не обмежуватись і проводить виставки робіт із менш популярних з точки зору мистецтва регіонів. У 2006 це була «Африканський Ремікс: Сучасне мистецтво континенту», у 2009 – «Хало! Індія: Нова епоха Індійського Мистецтва», а у 2012 – «Арабський Експрес: Нове Мистецтво з Арабського світу».

			Окрім Морі

			Tokyo Metropolitan Art Museum – перший японський музей мистецтва, відкритий для широкої пуб­ліки. Він був заснований у 1926 році і з того часу вже не один раз переїжджав – у нові та більш сучасні будівлі. Тут можна познайомитись як з японським мистецтвом від стародавніх часів і до сьогодення, так і з роботами відомих закордонних художників – Пікассо, Генрі Мура тощо.
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			Hara Museum of Contem­porary Art розташований у будинку, який раніше був приватним маєтком японського бізнес-магната Кунізо Хара. Щорічно тут проводиться до шести виставок японського та закордонного сучасного мистецтва.

			Nezu Museum було створено на основі колекції Незу Каіхіро у 1940 році. З того часу музей розрісся до 7400 мистецьких об’єктів, серед яких – декілька буддистських статуй, стародавні китайські роботи з бронзи, каліграфія, кераміка, вироби з бамбука та текстилю, картини та скульптури. Головний фокус музею – мистецтво Японії та країн Східної Азії до епохи модернізму.
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			Статуя павука, Roppongi Hills
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			Ювілейна виставка, «Японія в архітектурі»,  Музей мистецтва Морі
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			Виставка Roppongi Crossing
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			Леандро Ерліх, Pulled by the Roots, 2015
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			Виставка Roppongi Crossing
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			Кадр із  Chim Pom, Realtimes
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			Такаші Муракамі, The 500 Arhats
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			Тадао Андо, Хоккайдо, Японія, 1988
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			Хіроші Сугімото, «Полярний ведмідь», 1976
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			Метрополітен Музей мистецтв, Токіо
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			Центр всесвітньої спадщини Фудзі, Японія, 2017
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			Виставка «Дзен і мистецтво культури»

		

	
		
			Галерея сучасного мистецтва «Етіхад», Абу-Дабі

			ОАЕ, Абу-Дабі, вул. Аль Хувелат, №15

			Етіхад стала першою приватною галереєю в ОАЕ, що провела виставку у Берліні під назвою «Арт-Мандрівки: Зроблено в Абу-Дабі»

			Етіхад – це приватна галерея в самому серці Абу-Дабі. Її власник, Халед Сіддік Аль Мутаваа, мав на меті створити мультифункціональний простір, що відкриватиме для всіх охочих світ сучасного арабського мистецтва. З моменту свого відкриття у 2013 році Галерея сучасного мистецтва «Етіхад» гучно заявила про себе на арт-ринку всього світу, організовуючи неординарні виставки та створюючи тісні зв’язки з міжнародним мистецьким світом. 

			Досягти такого успіху кураторам галереї вдалось завдяки тому, що вони запрошували міжнародних та арабських художників жити, творити та викладати в ОАЕ. Тим самим вони мотивували місцеві таланти представляти свої роботи, обмінюватись досвідом та брати участь у численних заходах на базі Етіхаду – воркшопах, вечорах поезії та навіть концертах. 

			У 2016 молоду галерею підсилив досвідчений європейський куратор, і вже до кінця року під його керівництвом Етіхад зробила величезний крок на західний арт-ринок. Так, у грудні 2016 Етіхад стала першою приватною галереєю з ОАЕ, що провела виставку у Берліні під назвою «Арт-Мандрівки: Зроблено в Абу-Дабі». З того часу Етіхад кожного місяця змінює експозицію.

			Арт-консультації

			Цікавим бонусом Етіхад є можливість отримати не лише всеохоплюючу арт-консультацію, але й широкий спектр послуг для колекціонерів. Експертна команда галереї допомагає на кожному етапі процесу придбання об’єктів мистецтва: фахівці пояснюють задуми художників, відбирають найбільш догідні роботи для смаків та побажань клієнтів, супроводжують процес придбання та страхування арт-об’єктів і слідкують за ринком та аукціонами, аби інформувати колекціонера про актуальну вартість його колекції. 
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			Art Souq

			Починаючи з 2013 року, Етіхад відзначає священне для мусульман свято Рамадан найбільшою виставкою арабського та закордонного сучасного мистецтва. Art Souq проводиться з метою залучити людей до процесу колек­ціо­нування мистецтва, і для цього проводяться офлайн та онлайн-аукціони, а частина грошей іде на благодійність.  

			На виставці, що зазвичай проходить наприкінці вес­ни або влітку, представляють роботи, виконані в абсолютно різних стилях та техніках: академічний реалізм, постімпресіонізм, експериментальні діджитал-об’єкти, динамічні геометричні композиції та сучасні акрилові та масляні полотна. 

			Важливою частиною Art Souq є нічний ринок творінь локальних ремісників та майстрів рукоділля різних країн Близького та Середнього Сходу і придбати унікальні предмети декору та інтер’єру. Ярмарок буває тематичним: наприклад, у 2017 році основний масив нічного маркету складали ручні вироби таджицьких майстрів.
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			Виставки	

			Теми виставок в Етіхад приємно дивують різноманіттям – куратори галереї піднімають важливі питання для обговорення та приділяють особливу увагу жінкам-художникам, на противагу консерватизму мусульманського суспільства. Так, у 2018 році свою регулярну виставку молодих арабських митців The New Identity вони присвятили Міжнародному Жіночому Дню і включили до неї лише роботи молодих художниць ОАЕ. 

			Особливо популярними в ОАЕ є ідеї імпресіонізму, тому в Етіхад присвятили окрему виставку Luscious сучасним імпресіоністам з ОАЕ та інших країн. А в рамках експозиції фотографії Inner Worlds були представлені роботи Амані Аль Шаалі, яка досліджує внутрішній світ митця, Саїда Нассурі, який фокусується на непомітних деталях повсякденного життя, любителя медитативних портретів Юзефа бін Шакар Альзаабі та автора мінімалістських знімків міських ландшафтів Ентоні Лемба.

			Художники

			Головними цілями Галереї Етіхад є постійний розвиток мистецької сцени Абу-Дабі та знайомство широкої аудиторії з традиціями, культурою та художниками ОАЕ. Саме тому куратори галереї підтримують локальних артистів, чиї роботи представлені у них на постійній основі. 

			Однією з обраних митців є Зубаіда Аль Матруши. Маючи мистецьку освіту, вона зробила творчість своєю кар’єрою за підтримки чоловіка. У своїх роботах Зубаїда зображує жіночу красу та особливо полюбляє зелено-золотаву кольорову гамму традиційних арабських вбрань для нареченої. 

			Серед так званих афілійованих з Етіхад художників виділяється й уродженка Бейруту Тала Атруні, що зростала на рисунках, каліграфії та поезії свого батька. Отримавши професійну мистецьку освіту в Сан-Франциско, вона згодом переїхала в Абу-Дабі, де зараз працює в декількох напрямках: абстракція, акварель та графіка. 

			Не залишить байдужим і мистецтво фотографії у виконанні грека Янніса Руссакіса. За свої знімки жителів різних племен та етнічних груп найвіддаленіших куточків світу, що неодноразово виставлялись в Етіхад, він отримав вже чимало міжнародних нагород.

			Окрім Етіхад

			Музей Мистецтва Шарджи працює з 1997 року – його було відкрито під час Третього Міжнародного Бієнале Мистецтв Шарджи. На 111 000 квадратних метрах галерей та залів розташовані роботи в стилі модерн та контемпорарі арт арабських та закордонних митців, а також невелика добірка мистецтва XVIII століття. Музей Мистецтва Шарджи є найважливішою частиною мистецького кварталу міста та регулярно проводить тимчасові тематичні виставки та ретроспективи. 
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			У 2017 році в будівлі ав­торства Жана Нувеля відкрив двері масштабний Лувр Абу-Дабі, що нині є найбільшим мистецьким музеєм в ОАЕ. На цей дивовижний центр арабської цивілізації та мистецтва місто Абу-Дабі витратило близько 600 млн євро на будівництво, $747 млн на позичення об’єктів мистецт­ва та послуги менеджменту від оригінального Лувру, і ще $525 млн на отримання дозволу від французького уряду використовувати ім’я «Лувр» у назві музею.
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			Art House Café, Абу-Дабі
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			Перший та єдиний молодший скелет T-Rex, Галерея сучасного мистецтва «Етіхад»
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			Art House Café
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			Галерея сучасного мистецтва «Етіхад»
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			Виставка «Нова ідентичність», Галерея сучасного мистецтва «Етіхад»
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			«Книга шести суконь»,  Taqwa Al Naqbi, 2016
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			Виставка «Нова ідентичність», Галерея сучасного мистецтва «Етіхад»
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			Виставка  «Нова ідентичність», Галерея сучасного мистецтва «Етіхад»

		

	
		
			[image: ]

			[image: ]

			Виставка «Нова ідентичність», Галерея сучасного мистецтва «Етіхад»
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			Виставка «Нова ідентичність», Галерея сучасного мистецтва «Етіхад»
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			Виставка «Нова ідентичність», Галерея сучасного мистецтва «Етіхад»
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			Вуличний кінотеатр, Музей Мистецтва Шарджи

		

	
		
			[image: ]

			Фонд Sharjah Art
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			Лувр Абу-Дабі

		

	
		
			Музей Ґуґґенгайма, Більбао

			Іспанія, Більбао, проспект Абандоібарра, №2

			11 000 м2 вистав­кової площі нагадують просторий та залитий світлом лабіринт

			Музей Ґуґґенгайма у Більбао – чудовий приклад того, як одна надзвичайна будівля може змінити хід історії цілого міста. З кінця ХІХ століття Більбао, столиця країни Басків, був одним із найбільших іспанських портів на ­Атлантичному узбережжі. Однак недостатньо швидкий темп оновлення портових будівель та технологій призвів до закриття більшості доків та зростання безробіття. 
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			Міська адміністрація у ревіталізації міста пішла неочікуваним шляхом. Замість інвестицій у побудову сучасної портової інфраструктури, вона уклала договір із Фундацією Соломона Р. Ґуґґенгайма про відкриття музею сучасного мистецтва. Будівництво обійшлось у $89 млн, але будівля музею повністю змінила зовнішній вигляд Більбао. Американський архітектор Френк Гері, який також побудував «Будинок, що танцює» у Празі, точно вклався у відведений строк, і в жовтні 1997 король Іспанії Хуан Карлос І урочисто відкрив музей. 

			Деконструктивістська будівля Ґуґґенгайм Більбао приваблює в місто мільйони туристів щорічно, тож зусилля Френка Гері не були марними. Через математичну складність його дизайну, архітектору довелось використовувати програмне забезпечення, створене для аерокосмічної індустрії. Ззовні будівлю покриває 33 000 листів титану, які «зшиті» таким чином, аби по-різному відбивати світло. Додавши до титану також іспанський вапняк і скло, Гері створив перлину архітектури на узбережжі ріки Нервіон замість старих доків. 

			Музей Ґуґґенгайма у Більбао нагадує чи то половину артишоку, чи то космічний корабель, чи навіть рибу без плавників – залежно від того, з якої сторони дивитись на будівлю. Здається, що у музею немає ані початку, ані кінця, але точно є серце – найвища зала заввишки 50 метрів – центральний атріум, в якому розташовані гігантські скульптури. 

			11 000 квадратних мет­рів виставкової площі розподілені між трьома поверхами, які більше нагадують просторий та залитий світлом лабіринт із ма­­ленькими дверима, галереями, куточками, нішами і вікнами. Аби не відвертати увагу від мистецтва, внутрішні приміщення музею є менш вражаючими, ніж його фасад, але разом з тим – достатньо хитро збудованими, щоб від прогулянки запаморочилась голова.

			Ззовні музею

			Чимало творів мистецтва виставлено біля музею. Так, відвідувачі Більбао мають нагоду познайомитись ближче із кольоровими «Тюльпанами» та вкритим квітами «Цуценям» Джефа Кунса, а також скульптурою величезної металевої павучихи «Maman» Луїса Буржуа. Вдень найбільшу увагу пригортає туманна скульптура #08025 Фудзіко Накайя, а ввечері – «Полум’яний фонтан» Іва Кляйна.
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			Виставки

			За трохи більше ніж 20 років існування, Музей Ґуґґенгайма у Більбао провів вже понад 170 виставок сучасного мистецтва, і в один момент у галереях можуть експонуватись одразу декілька. Виставка абстрактного експресіонізму Північної Америки із роботами Поллока, Ротко та Де Кунінга, ретроспективи Марка Шагала та Іва Кляйна, велика експозиція Девіда Хокні – куратори музею вміло міксують роботи всесвітньо визнаних сучасних художників з експозиціями митців ­Іспанії та Країни Басків.

			Всередині музею

			Перлиною постійної експозиції Музею Ґуґґенгайма у Більбао є монументальна робота Річарда Серра «Питання часу» (The Matter of Time), що з 2005 року розташована в найдовшій 130-метровій галереї музею. Виконана із вивітрювальної сталі, ця скульптурна група створює у відвідувачів ілюзію викривлення простору та грає з часом – хронологічним, який є необхідним для того, щоб пройти всю скульп­туру, та індивідуальним, протягом якого людина стикається з об’єктами фізичної та візуальної пам’яті.

			Колекція шедеврів сучасного мистецтва Музею Ґуґґенгайма у Більбао також включає в себе роботу Iberia Роберта Мазервелла, присвячену трагедії іспанської громадянської війни, яка протиставляється роботі Іва Кляйна «Large Blue Anthropometry» з його фірмовим синім кольором, який неможливо переплутати. 

			Численні зображення Мерілін Монро в роботах Енді Воргола контрастують із картиною Роберта Раушенберга Barge. А творіння німців Ансельма Кіфера та Герхарда Ріхтера, американців Жана-Мішеля Баскіа та Джеймса Розенквіста збалансовані творчістю баскських художників – Едуардо Чілліда та Хорхе Отейза.

			Окрім Більбао

			Музей Соломона Р. Ґуґґен­гайма у Нью-Йорку було відкрито у 1939 році, а у 1959 він переїхав у будівлю Френка Ллойда Райта, яка одразу стала важливим об’єктом нью-йоркського архітектурного ландшафту. Саме він став «головою» сім’ї Ґуґґенгайм, і незважаючи на конкуренцію серед музеїв сучасного мистецтва, він досі зберігає за собою статус одного з найцікавіших та найвпливовіших. 

			Колекція Пеггі Ґуґґенгайм зручно розташувалась на узбережжі Гранд Каналу Венеції і є однією з головних добірок мистецтва епохи модерн в Європі. Музей, що є другим за кількістю відвідувачів у Венеції, було засновано у 1951 році. Сьогодні його основну частину складають шедеври кубізму, сюрреалізму та інших мистецьких напрямів ХХ століття. 

			Музей Ґуґґенгайма в Абу-Дабі наразі знаходиться на стадії будівництва, і його особливістю буде сполучення культурних традицій Абу-Дабі та Арабських Еміратів разом із надбаннями інших країн Близького Сходу. Архітектором будівлі став Френк Гері, який обрав для нового музею місце, що з трьох сторін оточено водами Аравійської Затоки.

			Ефект Більбао
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			Термін «Ефект Більбао» застосовують для пояснення того, наскільки сильно цей музей змінив історію та вигляд всього міста. Майже одразу після відкриття Музею Ґуґґенгайма, Більбао став популярним місцем і приваблює туристів з усього світу. Лише за перші три роки майже 4 млн людей відвідали музей та привезли у місто близько €500 млн доходів від туризму. 

			Місцева влада підрахувала, що гроші, які туристи витратили на готелі, ресторани, магазини та транспорт дозволили їм зібрати €100 млн податків, що більше, ніж було витрачено на будівництво самого музею. 

			Більбао розквітнув та почав запрошувати інших зіркових архітекторів долучитись до ревіталізації міста. Так, Норман Фостер побудував цілу гілку метро, Альваро Сіза спроектував будівлю університету та нового терміналу аеропорту, а автором пішохідного мосту біля музею став Сальвадоре Калатрава.
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			Музей Ґуґґенгайма, Більбао
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			Вид на музей Ґуґґенгайма, Більбао
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			Луїза Буржуа, «Павук», музей Ґуґґенгайма, Більбао
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			Музей Ґуґґенгайма, Більбао
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			Ів Кляйн, «Полум’яний фонтан»
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			Марк Шагал, The Flying Carriage, 1913
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			Марк Ротко, Untitled, 1952
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			Річард Серра, «Питання часу»
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			Роберт Мазервелл, «Іберія»
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			Ів Кляйн, Large Blue Anthropometry
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			Музей Ґуґґенгайма, Більбао
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			Константін Бранкузі, «Муза»
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			Сальватор Далі, Birth of Liquid Desires, 1932
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			Сем Френсіс, Untitted
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			Марсель Дюшан, «Коробка у валізі»
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			The Guggenheim Collection, 2006
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			Карєл Аппєл, The Crying Crocodile Tries to Catch the Sun

		

	
		
			Музей «Центр мистецтв королеви Софії», Мадрид

			Іспанія, Мадрид, вул. Святої Ізабелли, №52

			Музей пишається своєю мистецькою бібліотекою – понад 100 000 книг, 3500 аудіозаписів та майже 1000 відео

			Рейна-Софія – так скорочено називають Національний музей «Центр мистецтв королеви Софії» – є найбільшим в Іспанії музеєм мистецтва ХХ століття. Він розташований у південному куті так званого Золотого Трикутника Мистецтв, що включає в себе також Музей дель Прадо та Музей Тиссен-Борнеміца. 
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			Центральна будівля Рейни-Софії раніше була Головним Госпіталем Мад­риду, побудованим ще у XVIII столітті під патронатом Короля Фердинанда VI. З 1805 і аж до 1965 будівля авторства архітекторів Хосе де Хермосілли та Франциско Сабатіні працювала як госпіталь, і потім залишалась порожньою майже десятиліття. 

			У 1977 королівським декретом будівлю оголосили національною пам’яткою. Згодом під керівництвом Антоніо Фернандеса Альби почалась реставрація будівлі, і у 1986 році вона стала домом для Центру мистецтв. За кілька років була заснована Рейна-Софія, а також було запрошено сучасного архітектора Йєна Річі, який додав до історичної будівлі три скляні вежі. 

			Офіційно музей було відкрито 10 вересня 1992 року та названо на честь Софії, Королеви Іспанії. Вона та її чоловік Король Хуан Карлос урочисто відкрили постійну експозицію музею, який до того протягом декількох років представляв лише тимчасові виставки. 

			За перші 10 років роботи куратори Рейна-Софія постійно збільшували постійну колекцію музею, розширювали діапазон тимчасових виставок, а також поповнювали вибір аудіовізуальних та освітніх активностей для всіх охочих. Зрештою всьому цьому розмаїттю мистецтва та способів знайомства з ним стало тісно навіть у просторих залах колишнього госпіталю, і у 2001 році розпочалось будівництво нового корпусу. 
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			Проект розширення музею реалізував архітектор Жан Нувель, і у вересні 2005 відкрилась нова будівля Рейна-Софія, збільшивши загальну площу музею на 60% до 84 000 квадратних метрів. Окрім розширення самого музею, Жан Нувель також трансформував простір навколо нього та створив публічну площу. Таким чином він продовжив архітектурну ідею нового південно-західного фасаду музею та створив ще одне гарне місце для мешканців та гостей Мадриду.

			Колекція

			Музей Рейна-Софія в основному присвячено іспанському мистецтву ХХ століття. Саме тут зібрано першокласні колекції двох видатних майстрів – Сальвадора Далі та Пабло Пікассо, чия картина Guernica є перлиною музею. Також музей пишається своєю мистецькою бібліотекою – понад 100 000 книг, 3500 аудіозаписів та майже 1000 відео.

			В цілому постійна експозиція поділена на три великих розділи. На другому поверсі будівлі Сабатіні розташована її перша глава: «Нашестя ХХ століття: утопії та конфлікти» (1900-1945 рр.). Вона дозволяє прослідкувати розквіт епохи модернізму, кубізму, сюрреалізму та дадаїзму. Саме тут можна побачити, як творчість видатних іспанців Пікассо та Далі вплинула на мистецтво другої половини ХХ століття.

			На четвертому поверсі відвідувачі Рейна-Софія знайомляться з другою главою виставки: «Чи закінчилась війна? Мистецтво у розділеному світі» (1946-1968 рр.) Тут яскраво прослідковується не лише політичний розподіл планети на комуністичний та антикомуністичний табори, але й дихотомія арт-світу. 

			Одні митці знаходили розраду в експресивних абст­ракціях, інші досліджували феномен суспільства споживання. Так, мінімалістські скульп­тури Луїса Буржуа розташовані в сусідніх залах із фотографіями Роберта Раушенберга, виконаними згідно з його принципом «працювати у проміжку між життям та мистецтвом». 

			Колекція «Від Повстання до Постмодерну» (1960-1980 рр.) займає нову будівлю музею. Деколонізація, феміністичний рух, широкомасштабні політичні, соціальні та культурні зміни в усьому світі спричинили появу цілої низки сучасних мистецьких течій. Музейна колекція демонст­рує, як починаючи з Кубінської революції, мистецтво пробувало абсолютні нові практики та розходилось у різних напрямках – від тропікалізму до феміністичного мистецтва.

			Виставки

			Постійну колекцію музею регулярно допов­нюють численними тимчасовими експозиціями, які дозволяють висвітлити різноманітні теми, течії та творчість сучасних художників. Так, у різні часи відвідувачі Рейна-Софія знайомились із роботами бразильського митця португальського походження Артура Барріо, що пронизані духом політичного активізму, фотографіями француза Марка Пато, що зображують соціальні рухи Парижу кінця 1990-х, або ж творами поп-арт художниці з Колумбії Беатріс Гонсалес. 

			Лише в перші місяці 2019 року пройдуть три окремих вис­тавки: аморфних скульптур американки Доротеї Танінг, поліфонічні інсталяції арт-лабораторії Мапа Театро, яку заснували колумбійці в Парижі, та ретроспектива скульп­тур та інших робіт іспанця Жауме Пленса (Jaume Plensa), який поєднує в своїх творах людські форми та абстракції.

			Окрім Рейна-Софія

			Національний музей дель Прадо заснував Король Фернандо VII у 1816 році, аби зберігати колекцію мистецтва королівської родини. Сьогодні Ель Прадо є найбільшим музеєм мистецтва в Іспанії та містить видатну колекцію Старих Майстрів. Серед 8600 картин є роботи Веласкеса, Гойя, Дюрера, Ель Греко, Босха, Рубенса, Рафаеля, Тиціана та Рембрандта. Окрім них музей також має одну з найбільших у Європі колекцію скульп­тур.

			Музей Тиссен-Борнеміца (Thyssen-Borne­misza) було відкрито після того, як у 1993 році іспанський уряд придбав приватну колекцію Барона Ханса Хайнріха фон Тиссена, яка була другою найбільшою приватною колекцією у світі – більша лише у Королеви Англії. В музеї прекрасна колекція німецьких експресіоністів, а також багатьох імпресіо­ністів, постімпресіоністів та поп-арт художників, що доповнює «прогалини» в колекції Ель Прадо.
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			Музей Пікассо в Барселоні було відкрито секретарем Пікассо, Жаумом (Jaume) Сабартесом, у 1963 році. Сьогодні він містить понад 3500 робіт великого іспанця, 920 з яких пожертвував музею особисто Пікассо. Особливо повно тут представлені ранні роки його творчості, включно з Блакитним та Рожевим періодами.
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			Сабатіні, музей Рейна-Софія
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			Бібліотека, музей «Центр мистецтв королеви Софії»
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			Palacio de Cristal, музей «Центр мистецтв королеви Софії»
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			Хол музею «Центр мистецтв  королеви Софії»
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			Франсис Пікабіа, «Іспанська революція», 1937
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			Медардо Россо, Laughing Girl, 1889-1890
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			Пабло Пікассо, Guernicа, 1937
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			Сальватор Далі, «Жіноча фігура біля вікна», 1925
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			Джордж Брак, Painter Cards and Dice, 1914
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			Сабатіні, музей Рейна-Софія
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			Мазервелл Роберт, Threatening Presence, 1965

		

	
		
			[image: ]

			Едуардо Арройо, Los cuatro dictadores (The Four Dictators), 1963
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			Роберт Раушенберг, Peregrino, 1960
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			Франческ Абад, Action
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			Артур Барріо, виставка «Досвід і ситуації»
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			Жауме Пленси, «Невидимі»
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			Виставка Беатріс Гонзалез, Рейна-Софія
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			Статуя Velazquez, Національний музей дель Прадо
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			Національний  музей дель Прадо

		

	
		
			Кастелло ді Ріволі, Турин

			Piazzale Mafalda di Savoia, Ріволі, Турин, Італія

			Історія першого італійського музею сучасного мистецт­ва нагадує класичну оперу – наповнена інтригами, протистояннями та супе­речками, що розгортались у надзвичайно гарній місцевості. Замок Ріволі (Castello di Rivoli) було збудовано приблизно в IX-X століттях, однак вперше про нього було згадано в документах лише в 1159 році. 

			В XI ст. місто Ріволі перейшло до влади Дому Савої, який дуже швидко розпочав ворожнечу з місцевими єпископами – так Кастелло ді Ріволі було ушкоджено вперше та не востаннє. У 1330 році замок став домом для головної адміністративної ради регіону під керівництвом Амадея VI Савойського.
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			У 1644 була збудована так звана Manica Lunga, чий фасад зберігся і до сьогодні. Більшість колекції була вкрадена французькими військами ще до кінця XVII ст., але частина картин збереглась. Після смерті одного з останніх власників – Віктора Амадея II – замок перейшов у власність міста Ріволі. В різні періоди тут розміщувались то військові бараки, то бібліотека. 

			Друга Світова війна сильно ушкодила фасад будівлі, який повільно  руйнувався аж до 1979 року. Саме тоді розпочалась масштабна реставрація, і вже в 1984 у будівлі Кастелло ді Ріволі відкрився перший в Італії Музей сучасного мис­тец­т­ва. Окрім нього замок прихистив вишуканий ресторан з мішленівською зіркою Combal Zero. 
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			Завдяки великій роботі архітектора Андреа Бруно, сьогодні будівля Кастелло ді Ріволі гармонійно поєднує історичну велич середньовічної архітектури із сучасними ідеями. Він додав ліфти, відновив сходи та зробив вікна на третьому поверсі панорамними, аби відвідувачі музею могли милуватись прекрасним видом на старе місто. 
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			З 1984 року музей зберігає та розширює свою постійну колекцію сучасного італійського мистецтва, проводить інноваційні виставки та дивовижні арт-перформанси. Спроектована ще в 1718, оновлена будівля Кастелло ді Ріволі, її унікальна архітектура стає надзвичайною локацією для знайомства із роботами митців ХХІ століття.

			Що дивитись

			Музей сучасного мистецт­ва Кастелло ді Ріволі став справжнім променем для італійського арт-ринку і великим натхненням для художників. Його було відкрито завдяки Маркізу Панза ді Біумо, який на той час шукав підходяще місце для зберігання своєї колекції сучасного мистецтва. Завдяки їй музей швидко здобув славу головного центру для експериментів та знайомства з сучасним мистецтвом як італійських, так і закордонних художників. 
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			Трансавангардне, мінімалістське, тілесне та ландшафтне мистец­т­во – одні з небагатьох напрямів контемпорарі арт, представлених у постійній експозиції музею. У середньовічних залах відвідувачі музею знайомляться не лише з фотографіями Хельмута Ньютона, творами Денніса Оппенгайма та роботами Мікеланджело Пістолетто, але і з дивовижною колек­цією відео-арту від таких художників, як Нам Джун Паік, Білл Віола та Ванесса Бікрофт. 

			В основній колекції музею також представлена знач­на частина робіт італійського мистецького руху 1960-70-х арте повера – «бідного мистецтва», одним із найяскравіших представників якого був Мікеланджело Пістолетто. На противагу популярному тоді мінімалізму, митці арте повера візуалізували діалог між природою та індустрією, використовуючи промислові та нехудожні матеріали. Вони прагнули звільнити творчість від обмежень традиційних мистецьких форм та просторів, а також грали з політичними контекстами індустріальних матеріалів. 

			Тимчасові експозиції Кастелло ді Ріволі також вражають своїм різноманіттям і цікаво контрастують зі старовинними картинами на стінах замку. Лише за останні кілька років тут пройшли такі персональні виставки гігантів сучасного мистецтва, як Madre Софі Калле про трагедію буденності, Frauen Томаса Шютте, яка зібрала його жіночі скульптури за декілька років, та серія відеоінсталяцій Еда Аткінса, створених спеціально для середньовічних залів музею.

			Колекція Черутті

			2019 рік стане важливою главою в історії музею, адже саме тоді він попов­ниться колекцією Черутті. Ця приватна колекція надзвичайно високої цінності містить майже три сотні скульптур та картин, створених від Середньовіччя і до сьогодення, а також античні книги, лігатури, численні антикварні меблі та елементи декору. Шедеври Ренуара, Модільяні, Кандинського, Магрітта, Воргола, Бейкона та багатьох інших поповнять постійну колекцію музею. 

			У 2017 році, після смерті підприємця та колекціонера мистецтва Франческо Федеріко Черутті в Турині, Музей Кастелло ді Ріволі уклав угоду з Фондом Франческо Федеріко Черутті, чия колекція дозволить музею втілити принципово новий підхід до презентації сучасного мистецтва. Їх мета – створити нову модель музею, в якій мистецтво минулого буде виставлятись із перспективи сучасного світу та провокувати унікальний діалог між колекціями та митцями крізь віки. 

			Окрім Кастелло ді Ріволі

			MAXXI або Національний музей мистецтва XXI століття було відкрито в Римі у 2010 році. У надзвичайній будівлі  архітектора Захи Хадід, яку назвали однією з її найвидатніших робіт, розмістилось аж два музеї – архітектурний та мистецький. Другий містить чималу постійну колекцію робіт Гілберта і Джорджа, Аніша Капура, Герхарда Ріхтера, Мауріціо Каттелана, Кікі Сміт та ін. 

			 

			З 1936 року в Мілані проходила міжнародна виставка Трієннале, але лише в 2007 у тому ж Палаццо дель Арте відкрив свої двері музей сучасного дизайну та мистецтва. У будівлі, автором якої став Джованні Музіо ще в 1931 році, емоційний та дуже динамічний музей знайомить відві­дувачів із актуальними концепціями дизайну, а також дозволяє подивитись експериментальні театральні вистави.

			Центр сучасної культури Strozzina у Флоренції почав приймати відвідувачів з 2007 року і майже одразу став обов’язковим місцем для відвідання серед поціновувачів сучасного мистецтва. У Strozzina одна одну змінюють персональні та міждисциплінарні виставки, які відображають найновіші тренди нинішнього арт-світу – від збільшення впливу китайських художників і до вивчення питань екології та сталого розвитку.

		

	
		
			[image: ]

			План замка Ріволі  Джованні Паоло Паніні, 1723
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			Замок Ріволі, Турин
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			Замок Ріволі, Турин
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			Замок Ріволі, Турин
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			Мікеланджело Пістолетто,  In the First Place
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			Біл Вайола, «Вознесіння Ізольди»
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			Гельмут Ньютон у приватних апартаментах, Париж
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			Томас Шютте, Frauen, Кастелло ді Ріволі 
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			Виставка Ванесси Бікфорт, Кастелло ді Ріволі

		

	
		
			[image: ]

			Джорджо де Кіріко, «Відплиття аргонавтів», 1921
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			Стефано ді Джованні, «Святий Августин», 1444
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			Медардо Россо, «Єврейский хлопець»
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			Зала Кастелло ді Ріволі
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			Ів Нетцхаммер, «Абстракція»
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			Національний музей мистецтв ХХІ століття
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			Національний музей мистецтв ХХІ століття
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			Антоні Гормлі, «Очищення V»

		

	
		
			Кунстхалле, Гамбург

			Німеччина, Гамбург, Glockengießerwall

			У Кунстхалле  представлено сім століть європейського мистецтва з Середніх Віків і до наших днів

			У назві «Кунстхалле» лунає сама історія музею, який було засновано в якості «зали мистецтв» (Kunst – мистецтво, Halle – зала, нім.) у 1850 році. Тоді це була муніципальна картинна галерея, чия колекція швидко зростала і почала вимагати переїзду в більшу будівлю. Оригінальний Кунстхалле було спроектовано архітекторами Георгом Теодором Ширмахером та Херманном фон дер Худе, а гроші на будівництво виділяли щед­рі патрони. 
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			Вже за півстоліття, змінивши лише одного директора, музей допов­нися новою будівлею авторства Фрітца Шумахера у 1921 році. А у 1997 Кунстхалле офіційно став музеєм у трьох будівлях – архітектор Освальд Матіас Унгерс збудував кубічну будівлю із внут­рішньою площею 5600 квадратних метрів. Саме там розташована музейна колекція сучасного мистецтва. 

			У 2016 році Кунстхалле відкрився після масштабної реставрації, яка тривала 17 місяців та обійшлась у 22 млн євро. Завдяки їй площу музею було розширено ще на 500 квадратних метрів, а головний вхід оригінальної будівлі було поєднано переходами з двома більш новими частинами Кунстхалле. 

			Сьогодні Гамбурзький музей мистецтва є одним із небагатьох у світі, де представлено сім століть європейського мистецтва, починаючи з Середніх Віків і до наших днів. Постійна колекція музею в основному фокусується на північно-германських картинах XIV століття, роботах голландців, фламандців та італійців XVI та XVII віків, французьких та німецьких картинах та ескізах XIX століття, а також модерністському та сучасному мистецтві. 

			Цікаво, що у 1994 році одна з картин, що зберігаються в Кунстхалле, була втягнена у так зване «Франкфуртське мистецьке пограбування». Картина Каспара Давіда Фрідріха Nebelschwaden була позичена франкфуртському Кунстхалле, звідки її й викрали разом із роботами Дж.М.В. Тернера «Світло та Колір» і «Тінь і Темрява», що належать лондонському музею Тейт Модерн. Це був унікальний випадок крадіжки об’єктів мистецтва, адже зрештою злочинці отримали за них викуп, хоч на це пішов не один рік.

			Лише у 2003 році вдалось вийти на грабіжників, у яких знаходилась картина Фрідріха: після переговорів із ними, адвокат викупив картину за власні кошти. Однак Гамбурзький Кунст­халле відмовився йому це компенсувати та оплатити послуги, пославшись на його гіпотетичні зв’язки із самими грабіжниками. Зрештою адвокат подав позов на музей і виграв, повернувши власні ­гроші.

			Галерея сучасного мистецтва

			Galerie der Gegenwart, або ж Галерея сучасного ­мистец­т­ва, доповнила Гамбурзький Кунстхалле у 1997 році. Куб із білосніжного піщаника, спроектований Освальдом Матіасом Унгерсом, має понад 5600 м2 виставкової площі, що робить його однією з найбільших експозицій сучасного мистецтва у Німеччині. З самого початку метою галереї було стати живим музеєм, що не опирається постійним змінам та розширенню колекції сучасного мистецтва, як з точки зору тем, так і використаних технік і посередників.

			[image: ]

			У галереї є ряд просторів, присвячених окремим митцям, і багато з них створили арт-об’єкти спе­­ціально до її відкриття. Це і «Змія Стелі» Дженні Холзер для сходів, що ведуть зі старої будівлі до нової, і кімната Іллі Кабакова «Зцілення Картинами», і великомасштабна робота Річарда Серра «Вимірювання Часу/Бачити це Вірити». Звісно ж, уваги заслуговують і просторова структура Моніки Соснов­ської у формі лабіринту, а також «Машина Дріжджового Каміння» Богоміра Екера. 

			Сучасне мистецтво в Кунстхалле охоплює всі його важливі течії, починаючи з 1960-х років. Ця декада тут представлена картинами Сігмара Полке і Герхарда Ріхтера, поп-артом Енді Воргола і Девіда Хокні, арте повера Янніса Кунелліса та Маріо Мерца. Мінімалізм та концептуальне мистецтво приходить у музей завдяки постійним позикам із приватних колекцій,  які включають роботи Роберта Морріса, Сола ЛеВітта, Дена Грехема, Дональда Джудда і Роберта Мангольда. 
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			Відмова від традиційних мистецьких форм 1970-х у Кунстхалле представлена матеріалістичним мистец­т­вом Франца Ерхарда Вальт­хера та Райнера Рутенбека, а також великою відеоінсталяцією американського художника Брюса Наумана. Колекція була б неповною без фотографії, що спостерігала бум у 1980-х – роботи Бернда та Хілли Бехер, Андреаса Гурскі, Томаса Деманда межують із полароїдами Енді Воргола та Сінді Шерман, які досліджують мистецтво автопортрету та гостросоціальні теми тих часів – вживання наркотиків, секс, смерть в епоху СНІДу та самотність.

			Окрім Кунстхалле

			Гамбурзький Банхоф – музей, розташований у будівлі колишньої залізничної станції, містить надзвичайно цікаву колекцію сучасного мистецтва з 1960-х років і до сьогодення. Поп-арт, експресіонізм, мінімалізм, відеоінсталяції, фотографії та скульптури – тут є всі форми мистецтва від найвидатніших художників XX та XXI століття, включаючи Енді Воргола, Роя Ліхтенштейна та Ансельма Кіфера.

			Berlinische Galerie – один із найновіших німецьких музеїв, заснований у 1975 році. Тут представлені роботи художників епохи модернізму починаючи з 1870 року, та їх сучасних колег, включаючи такі течії, як Дада Берлін, Нова Об’єктивність та Східноєвропейський авангард.

			Музей урбаністичного та сучасного мистецтва у Мюнхені, або просто MUCA, було відкрито лише в 2016 році. Особ­ливість музею – захоплива колекція стріт-арту, включаючи роботи Бенксі, Шепарда Фейрі та OSGEMEOS. А фасад будівлі, який додає нових фарб мюнхенському вуличному мистецтву, було намальовано художником графіті Stohead.

			«Люба, я переставив колекцію»

			З 2016 року в галереї сучасного мистецтва Кунстхалле триває оригінальна виставка під наз­вою «Honey, I rearranged the collection». Вона має на меті презентувати відвідувачам музею колекцію сучасного мистецтва під новими ракурсами та названа на честь роботи американського художника Аллена Рупперсберга. 

			Великомасштабна презентація була спланована таким чином, щоб тривати 3 роки, кожен з яких буде присвячений одній із головних цінностей людства. Перша виставка зверталась до стосунків між людьми та речами, друга – фокусувалась на міжособистісних відносинах, а остання розповідала про те, як люди ставляться до нав­колишнього простору.
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			Будівля Гамбурзької картинної галереї, Німеччина, 1869
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			Гамбурзька картинна галерея, старі сходи
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			Каспар Девід Фрідріх, «Туман», 1807
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			Екерсберг, Fascination with Reality
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			Ян Массейс, «Флора», 1559
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			Гамбурзький музей мистецтва, Мікеланджело
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			Дев’ятнадцяте століття, Гамбурзька картинна галерея
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			Ілля Кабаков, «Лікування картинами»
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			Зігмар Польке, Haegue Yang, Гамбурзький Кунстхалле
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			Аллен Рапперсберг, «Люба, я переставив колекцію»
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			Імаго, «Історія портретів»
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			Банхоф, Гамбург,  Berlin-Mitte
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			Гамбурзький вокзал
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			Виставка Ель Лисицького, The Great Berlin Art Exhibition
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			Музей сучасного мистецтва, будівля Берлінської галереї
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			Роберт Сеннетк, Ohne Titel, Дада Мессе, Берлiн

		

	
		
			Центр Жоржа Помпіду, Париж

			Франція, Париж, площа Жорж-Помпіду

			Французький президент Жорж Помпіду одним рішенням назавжди вписав своє ім’я не лише в історію Франції та Парижу, але й сучасного мистецтва. У 1969 році він вирішив збудувати новий культурний центр, який стане домівкою для публічної бібліотеки, центру нової музики, і звісно – музею сучасного та модерністського мистецтва. 

			Центр Жоржа Помпіду відкрився у 1977 році, і його перші виставки «Париж–Нью-Йорк», «Париж–Берлін», «Париж–Москва» і «Париж–Париж» здійснили чималий вплив на світову арт-арену того часу. У 1992 було також створено департамент культурного розвитку, який із того часу відповідає за програму живих виступів, показів фільмів, лекторіїв, симпозіумів та мистецьких дебатів. 

			За перші 20 років роботи музей прийняв понад 150 млн відвідувачів, і потім закрився на реставрацію та розширення внутрішнього простору. 100 000 м2 виставкової площі були реорганізовані для максимального комфорту відвідувачів, і в день його відкриття, 1 січня 2000 року, Центр відвідало понад 16 000 людей. Наразі щорічна цифра варіюється від 3,5 до 3,8 млн людей.
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			Будівля

			В конкурсі на проект центру взяв участь 681 архітектор із 49 країн, виграв проект команди з трьох молодих архітекторів – британця Річарда Роджерса та італійців Ренцо Піано і Джанфранко Франчіні. Їх екстраординарний та багато в чому футуристичний дизайн зробив Центр Жоржа Помпіду нащадком архітектурних утопій 1960-х років та робіт студій Архігрем і Суперстудіо.

			Керівництвом проекту займались лише Піано та Роджерс, і обидва потім отримали Приз Пріцкера – найвищу нагороду в архітектурі. Їхня будівля стала шоком для тогочасного суспільства з її вивернутими назовні комунікаціями, які максимально звільнили внутрішні приміщення. Однак дуже скоро Центр Жоржа Помпіду набув статусу емблеми архітектури ХХ століття. 

			Зі сторони площі та назовні використаного об’єму, всі засоби громадського пересування були центрифуговані. З протилежного боку, все технічне обладнання і труби були центрифуговані. Таким чином, кожен поверх є пов­ністю вільним та може бути використаним для всіх форм культурних активностей – як відомих, так і тих, що ще будуть відкриті Ренцо Піано.

			Колекція	

			Центр Жоржа Помпіду присвячений модерністському та сучасному мистецтву, і містить у своїх залах численні шедеври світового значення. Понад 100 тисяч картин, скульптур та об’єктів мистецтва всіх існуючих форм та фактур представлено в цьому музеї, починаючи з епохи модернізму (з 1905 по 1960-ті) і до найостанніших здобутків світової арт-сцени.
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			На п’ятому поверсі розташувалась модерністська колекція, яка складається з понад семи тисяч творів візуального мистецтва авторів, що народились до 1920 року. Починаючись з революції фовізму, вона охоплює роботи майстрів, які сформували сучасність – Анрі Матісс, Паб­ло Пікассо, Константін Бранкузі, Роберт та Соня Делоне, Марсель Дюшан, Василь Кандинській та інші. Також у Центрі знаходиться реконструйована студія Андре Бретона – «колекція в колекції», що є однією з перлин сюрреалізму. 

			Колекція контемпорарі арт – це 2000 картин, скульптур, малюнків, фотографій та медійних інсталяцій художників, що народились після 1920 року. Тут представлені роботи Френсіса Бейкона, Марка Ротко, Іва Кляйна, Джаспера Джонса, Крістіана Болтанскі, Енді Воргола та Білла Віола.
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			Окремо куратори музею виділяють колекцію сучасного та прогресивного мистецтва із роботами, що були створені після 1990 року і до сьогодення. Тут можна прослідкувати, як мистецтво стало мультидисциплінарною сферою, а художники відкинули будь-які фізичні рамки та обмеження традиційних форм. Близько 400 робіт таких художників, як Карла Блек, Мірцея Катор, Олафур Еліассон, Габріель Орозко та багатьох інших, представлені в численних залах на четвертому поверсі і не тільки – адже деякі з них потребують особливого способу знайомства. 
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			Окрім цього, Центр Жоржа Помпіду містить захопливу колекцію об’єктів дизайну, крізь яку можна прослідкувати його еволюцію у ХХ столітті. Це вже не згадуючи про сотні плівок експериментального мистецького кіно починаючи з 1902 року, колекції нових медіа (160 мультимедійних інсталяцій та близько 2000 медіа об’єктів), вибірку графічного мистецт­ва масштабом у 20 000 малюнків та ескізів – і музей не припиняє поповнюватись.

			Must-see 

			Обов’язково слід знайти час на те, щоб побачити легендарну роботу Марселя Дюшана «Фонтан», яку вважають головним символом дадаїзму, «Блакитний монохром» Іва Кляйна із його неповторним відтінком, «Цінні рідини» Луіса Буржуа з їхнім глибинним сенсом та гостросоціальну скульптуру Томаса Хіршхорна «Переростання», що зображує невідповідність кількості ресурсів планети апетитам людства.

			Для «Готелю», що складається зі слів та зображень, художниця Софі Кале працювала покоївкою у справжньому готелі протягом трьох тижнів, для свого «Драг Автопортрету», Енді Воргол досліджував перформативну природу особистості, а Джексон Поллок провів не одну годину на підлозі, працюючи над «Абстракцією номер 26, Чорне та Біле», створеною за допомогою техніки кидання та капання фарби на полотно. Очевидно, що навіть за день неможливо обійти весь Центр Жоржа Помпіду – і це ще один привід туди повертатись раз за разом.

			Окрім Центра Жоржа Помпіду

			Palais de Tokyo або Токійський Палац – це музей, в якому проходять найбільші у Франції виставки сучасного мистецтва. Він повністю присвячений модернізму та контемпорарі арт і складається з двох будівель. Східне крило належить Парижу та містить Музей Модерністського Мистецтва Міста Париж. Західне належить французькій державі – саме тут проходять великомасштабні тимчасові виставки сучасного мистецтва.

			Національна галерея Же-де-Пом розташована у будівлі 1861 року – під час правління Наполеона III тут був тенісний корт, а зараз – мистецький центр модерністської та постмодерністської фотографії і медіа. Цей музей, розташований неподалік від Площі Конкорд, славиться своїми ретроспективами, і в різні часи тут проводились виставки Ай Вейвея, Сінді Шерман, Мартіна Парра та ін.

			Музей сучасного мистец­тва Бордо (CAPC) було відкрито у 1973 році, і сьогодні в ньому розміщено роботи концептуалізму, ландшафт­ного мистецтва та арте повера. А сама будівля музею була побудована ще в 1822 році – протягом багатьох десятиліть тут знаходились складські приміщення.
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			Будівля Центру Жоржа Помпіду
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			Скляний тунель, Центр Жоржа Помпіду
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			Центр Жоржа Помпіду, 2016
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			Центр Жоржа Помпіду побудований у стилі хай-тек
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			Центр Жоржа Помпіду
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			Тобіас Ребергер, Outsiderin et Arroyo grande
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			Центр Жоржа Помпіду
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			Фонтан Стравінського біля Центру Жоржа Помпіду
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			Софі Кале, The Hotel, Room 46, 1983
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			Енді Воргол, Self Portrait in Drag, 1986
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			Томас Хіршхорн, Outgrowth, 2005
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			Луїс Буржуа, «Цінні рідини»
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			Марсель Дюшан, «Фонтан», 1917
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			Дайга Грантіна, експозиція у Токійському палаці, Париж
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			Ніна Шанель Ебні,  Токійський палац, Париж
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			Токійський палац, Париж

		

	
		
			Тейт Модерн, Лондон

			Великобританія, Лондон, Вестмінстер

			за перший рік з моменту свого відкриття Тейт Модерн прийняв 5,5 млн людей

			У 1992 році керівництво Tate Group (до якої входять музеї Tate Britain, Tate Liverpool, Tate St Ives, Tate Online) оголосила про свої наміри створити окремий музей для модерністського та сучасного мистецтва в Лондоні. Локацією вони обрали колишню електростанцію Бенксайд, і вже у 1995 році проектом зайнялись швейцарські архітектори Герцог і Де Мейрон.

			Архітектори залишили від вражаючої масштабами будівлі, яка була сконструйована в середині ХХ століття, її сталеву структуру та цегляну кладку, прибрали величезні машини та розпочали роботу. Перетворення електростанції на музей сучасного мистецтва коштувало 134 млн фунтів стерлінгів, які були зібрані від численних меценатів, фондів Tate Group та міського бюджету.
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			Турбінна зала заввишки 35 метрів та довжиною 152 метри стала по-справжньому драматичним входом до музею, а в колишніх залах бойлерів розмістились галереї. Про цю реконструкцію у 2008 році було навіть знято документальний фільм «Архітектори Герцог та Де Мейрон: Алхімія Будівництва і Тейт Модерн». Найбільш видимою зміною будівлі стало додавання двоповерхового скляного розширення на половині даху. 
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			Лише за перший рік Тейт Модерн прийняв 5,5 млн людей – це вдвічі більше, ніж інші музеї Tate Group разом узяті. За підрахунками лондонської адміністрації, щорічно він приносить близько 100 млн фунтів стерлінгів економічної вигоди місту, адже він є одним із трьох найбільш популярних туристичних місць Великої Британії. 

			Дуже швидко стало зрозуміло, що популярність Тейт Модерн перевищує всі найсміливіші очікування, і в 2012 році розпочався проект розширення музею, яким теж займались архітектори Герцог та Де Мейрон. В першу чергу вони зайнялись масляними баками – за три місяці з двох великих підземних сховищ зробили простори для живих перформансів та інсталяцій, а з третього – допоміжний простір.
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			Над сховищами масляних баків було збудовано 10-поверхову башту, куди згодом переїхала колекція контемпорарі арт. Названа спочатку Switch House, у 2017 році будівля була офіційно перейменована в Blavatnik Building, адже саме українсько-англійський меценат Леонід Блаватнік виділив музею 250 млн фунтів стерлінгів, які пішли на його розширення.

			Колекція

			Музей Тейт Модерн присвячено британському та міжнародному модерністському і сучасному мистец­тву, тобто його колекція охоплює чималий часовий проміжок – тут представлені роботи з 1900 року і до сьогодення. Основна колекція музею складається з восьми зон, кожна з яких має свою назву та тему. В рамках кожної зони є декілька залів, наповнення яких періодично змінюється, аби показати різні витвори мистецтва на цю тему. Самі теми змінюються рідше – в середньому кожні 6 років. 

			 Завдяки своєму масштабу Тейт Модерн має можливість представити всі важливі імена модернізму і контемпорарі арт. Останнє переформатування експозиції відбулось у 2016 році, і роботи були представлені за наступним принципом: Стартова вис­тавка (роботи видатних митців, що знайомлять відвідувачів з базовими ідеями модернізму), Митець і Суспільство, В Студії, Матеріали та Об’єкти, Медійні Мережі, Між Об’єктом та Архітектурою, Перформер та Учасник, Живучі Міста.

			Виставки

			Більшість тимчасових експозицій проходить у Турбінній Залі. На площі у 3400 м2 музею розміщуються ­рет­роспективи та персональні експозиції. Зазвичай це великомасштабні роботи, створені спеціально для Тейт Модерн. Першою такою виставкою в рамках 12-річного проекту Uniliver Series була I Do, I Undo, I Redo Луїса Буржуа, яка складалась із трьох сталевих веж, кожна заввишки 9 метрів. 

			 У 2002 Аніш Капур створив скульптуру Marsyas – три сталевих кільця, з’єднаних однією пластиковою мемб­раною. Ай Вейвей вирішив використати мас­штаб Турбінної Зали по-своєму і засипав у неї 100 мільйонів одиниць соняшникового насіння, кожне з яких було зроблено вручну з першокласної китайської порцеляни. 

			У 2016 році Тейт Модерн уклав угоду з Hyunday на 10 років, протягом яких корпорація буде спонсором створення арт-об’єктів для тимчасових експозицій у Турбінній Залі. В час між виставками, масштабна зала слугує локацією для особливих заходів – від великого концерту електронного гурту Kraftwerk до презентації роботи Дем’єна Герста For the Love of God.

			Must-see

			Серед десятків тисяч робіт та  масштабних тимчасових виставок Тейт Модерн легко розгубитись. Однак є твори, лише заради яких сюди варто заїхати. Серед них – і «Диптих Мерілін» Енді Воргола, створений за кілька місяців після смерті легендарної акторки, і серія Seagram Murals Марка Ротко, представлена так, як заповів художник – в мало освітленому приміщенні, щоб відвідувачі могли відчути медитативну та моторошну природу творів. 
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			Інсталяція Lightning with Stag in its Glare, над якою Джозеф Беюс працював майже 30 років, просторовий концепт Waiting Лучіо Фонтана, що стимулює глядача поміркувати про природу мистецтва, відеоінсталяція Blindly Артура Зміжевськи, яка демонструє спроби сліпих людей малювати, і звісно відеоробота Tiny Deaths Білла Віоли, що провокує думки про простір між зовнішнім та внутрішнім світом людини. Навіть ці декілька творів здатні створити неперевершене враження від відвідування Тейт Модерн.

			Окрім Тейт Модерн

			Королівська Академія Мистецтв у Лондоні – це незалежна інституція, якою керують художники, і її метою є не лише популяризація та розуміння мистецтва, але і його практика. Академія неодноразово проводила виставки, про які говорив весь мистецький світ, що дозволяє їй називати себе «домом блокбастерів».
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			Парк Скульптур у Йоркширі дозволяє в легкій та приємній формі познайомитись із роботами британських та закордонних митців просто неба. Розташований на сотнях гектарів у парковій зоні Західного Йоркширу, він містить скульптури таких видатних художників ХХ століття, як Ентоні Каро та Генрі Мур.

			Галерея Whitechapel – по-справжньому легендарне місце, адже саме тут світ вперше побачив славнозвісну картину Guernica Пабло Пікассо в 1939 році. За ним прийшли Джексон Поллок, Сол ЛеВітт, Сінді Шерман і Нан Голдін. З моменту свого відкриття у 1901 році і до сьогодення, ця галерея залишається прекрасним місцем для знайомства з майбутніми та «діючими» зірками мистецького світу.
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			Тейт Модерн, Лондон

		

	
		
			[image: ]

			Switch House, Тейт Модерн
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			Виставка «Штучне сонце у Лондоні»
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			Тейт Модерн
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			Дем’єн Герст, For the Love of God
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			Ай Вейвей, «Насіння соняшника»
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			Відвідувачі у галереї Тейт Модерн
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			Тейт Модерн
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			Луціо Фонтана, «Очікування», 1960
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			Енді Воргол, «Диптих Мерилін», 1962
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			Біл Вайола, «Маленькі смерті»
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			Королівська академія мистецтв, Burlington House on Piccadilly
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			Міжнародна виставка, Йоркширський парк Скульптури
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			Галерея мистецтв Уайтчапел, Лондон

		

	
		
			Стеделік, Амстердам

			Нідерланди, Амстердам, Музейна площа, №10

			У 1895 році місцева влада та група активістів відкрили  Міський Музей Амстердаму Стеделік, присвячений модернізму, сучасному мистецтву та дизайну,  в рамках модернізації міста. Музей в стилі голландського неоренесансу спроектував архітектор Адріан Віллем Вайссман, а основ­ну частину грошей на будівництво виділила Софія Адріана де Бруйн. Її ж колекція, разом із колекцією Крістіана Пітера ван Егена стала основою Стеделіка, збудованого поряд із Національним Голландським Музеєм. 

			Оригінальна колекція складалась із творів азіатського мистецтва, мілітарії середньовічної Амс­­тердамської міліції та артефактів з Медико-Фармацевтичного Музею і Музею Хронометрії. Однак вже з 1930-х років новий куратор Стеделіку Девід Роель почав вибудовувати колекцію модерністського мистецт­ва за підтримки місцевої влади. Саме з ним музей поповнився роботами Поля Сезанна, Вінсента Ван Гога та Густава Курбе. 

			У 1958 році, одночасно із придбанням перших робіт Казимира Малевича, Стеделік став першим західноєвропейським музеєм, який почав колекціонувати фотографії. Серед них сьогодні і кадри авангардистів міжвоєнного періоду, і велика колекція післявоєнних робіт голландських фотографів Еви Беснійо та Еда ван дер Елскена, художні портрети, фотожурналістика та мистецька фотографія з 1970-х років і до сучасності. 
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			На початку 1970-х Стеделік також почав придбавати відеоарт європейських митців, включаючи перші роботи дуету Гілберта і Джорджа. Сьогодні відео­колекція музею містить близько 900 робіт та інсталяцій, серед яких твори видатних відеоартистів Нама Джуна Пайка, Білла Віоли та Брюса Наумана. 

			У ХХІ ст. Стеделік став одним із найважливіших музеїв модернізму та сучасного мистецтва, але разом із цим це був час змін. Історична будівля не відповідала сучасним вимогам і закрилась на масштабну реконструкцію. Протягом декількох років колекція музею знаходилась на тимчасових локаціях, що не заважало кураторам проводити гучні виставки. 

			З 2006 музей належав міській раді і функціонував більше як бізнес-установа. До оригінальної будівлі добудували велике крило, значно збільшивши загальну площу музею, і в 2012 році Стеделік відкрився знову на своєму звичному місці – Музейній площі. З того часу його щорічно відвідує від 500 до 800 тисяч людей.

			Колекція музею

			Колекція музею Стеделік збиралась починаючи з 1874 року, і на сьогодні містить близько 90 000 об’єктів мистецтва. Вона прекрасно віддзеркалює мистецтво західної та, частково, північної Європи з кінця ХІХ і до початку ХХІ століття. Тут можна зустріти такі важливі мистецькі рухи, як Неопластицизм, Баухаус, Поп-арт, Нео- та Пост­імпресіонізм, а також КоБрА – авангардну європейську течію, названу на честь рідних міст своїх основних учасників – Копенгагена, Брюсселя та Амстердама. 
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			Основна експозиція має назву Stedelijk Base і розподіляється на дві частини. Перша присвячена модернізму та мистецт­ву середини ХХ століття – Казимиру Малевичу, Пьєту Мондріану, Іву Кляйну, Рою Ліхтен­штейну, Барнетту Ньюману, Нолі Хаттерман та багатьом іншим. У свою чергу друга частина розпочинається з надзвичайної інсталяції Барбари Крюгер та складається з робіт з 1980-х років і до сьогодення. Тут можна познайомитись із творіннями Джеффа Кунса, Ансельма Кіфера, Мартена Бааса, Нана Голдіна і Марлен Дюма. 
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			Окремо куратори музею виділяють ту частину постійної експозиції, яка регулярно змінюється – Stedelijk Turns. В той час як Stedelijk Base в цілому присвячена найважливішим роботам із колекції, ця частина дозволяє презентувати глядачу приховані або неочевидні мистецькі історії, а також роботи, які ще ніколи не виставлялися чи виставляються рідко. Тут основ­на колекція представляється з точки зору нових перспектив, досліджень та важливих тем. 

			Перший поверх займають тимчасові виставки, які об’єднані назвою Stedelijk Now. Це можуть бути як персональні експозиції сучасних голландських та міжнародних художників, так і тематичні виставки. Окремою важливою частиною експозицій є регулярна презентація нових робіт, що попов­нюють колекцію музею.

			Вандали та грабіжники

			Єдине пограбування музею Стеделік сталось у 1988 році. Тоді вкрали картину Вінсента ван Гога «Ваза з гвоздиками» (1886), «Вулицю в Неверсі» (1874) Йохана Йонгкінда та «Натюрморт з пляшками та яблуками» (1886) Поля Сезанна. На щастя, вже за 11 днів зав­дяки зусиллям поліції всі картини повернулись до музею. 

			Від дій вандалізму свого часу постраждали картини Барнетта Ньюмана. У 1986 році Джерард Ян ван Бладерен порізав ножем роботу «Хто боїться червоного, жовтого та блакитного ІІІ», а у 1997 – картину «Катедра». Суд визнав його невинним через психічний розлад, однак назавжди заборонив входити до Стеделіку. 

			У 2011 році амстердамський футбольний клуб Ajax виграв національну лігу, і фанати святкували перемогу на Музейній площі. Під час святкування вболівальники ушкодили дах та скляні панелі нового крила музею Стеделік, завдавши йому збитків на 400 тисяч євро. Наступну перемогу святкували вже подалі від музеїв, однак міська адміністрація поки не виключає можливість проведення свят на Музейній площі.

			Окрім Стеделіку

			Музей Крьоллер-Мюллер, розташований у національному парку неподалік від голландського міста Оттерло, містить вражаючу колекцію робіт Ван Гога, Мондріана та Сера. Однак особливим його робить найбільший у Європі парк скульптур. З-поміж приблизно 160 скульптур тут можна знайти роботи таких видатних митців, як Барбара Хепворт, Жан Дюбуффе, Августус Роден та ін. 

			Музей Гронінгер прославився на весь світ своєю новою будівлею, відкритою у 1994 році. Та і всередині тут є багато цікавого: від захопливої колекції картин голландців XVII століття і до провокаційних робіт італійських неоекспрессіоністів кінця ХХ сто­­ліття, які допов­нюються сміливими виставками сучасного мистецтва.

			У бельгійському місті Гент зручно розмістився музей СМАК (Stedelijk Museum voor Actuele Kunst), повністю присвячений сучасному мистецтву. У 1999 році колишнє казино трансформували в арт-галерею, яка швидко здобула популярність завдяки кольоровій колекції робіт Енді Воргола, Френсіса Бейкона та Марини Абрамович. 
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			Річард Серра, Fight Point
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			Музей Стеделік 
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			Барбара Крюгер, інсталяція, музей Стеделік

		

	
		
			[image: ]

			Музей Стеделік 
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			Пол Сезан, «Пляшки та персики», 1890
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			Райс Мартіал, Elaine Sturtevan
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			Казимир Малевич, «Супрематична композиція», 1915
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			Інсталяція у музеї Стеделік
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			Інсталяція у музеї Стеделік
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			Нола Хаттерман, «На терасі»
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			Вінсент ван Гог,  «Ваза з гвоздиками», 1886
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			Йохан Бартольд Йонгкінд, «Вулиця в Неверсі», 1874
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			Дорога до музею Келлера-Мюллера
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			Будівля музею Гронінгена
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			Ян Фабр, «Людина, що вимірює хмари», 1999

		

	
		
			Мистецький Арсенал, Київ

			Україна, Київ, вул. Лаврська, №10-12

			Мистецький Арсенал – особливе місце для українців, адже в цьому комплексі в режимі «реального часу» твориться новітня культурна історія країни. Офіційно Національний культурно-мистецький та музейний комплекс «Мистецький арсенал» відкрито у 2006 році, але упродовж усього часу існування була задіяна лише частина його площі. Сьогодні використовується від 12 до 24 тисяч квадратних метрів, у той час як загальна площа внутрішніх приміщень становить 60 000.
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			Закономірно, що саме тут сьогодні концентруються одні з найважливіших мистецьких та культурних подій країни. Адже з часів зас­нування Києво-Печерської Лаври це був один із найжвавіших районів Київської Русі. Місцина навпроти лаврського комплексу, де зараз знаходиться Арсенал, вперше згадується у документах XVII століття – тут було зас­новано жіночий монастир. Навколо нього згодом побудували фортифікаційні укріплення, що перетворило монастир на фортецю.

			Вже у другій половині XVIII століття був підписаний указ про споруд­ження у Києві великого «магазейна» –  тобто Арсеналу – майстерень для виготовлення боєприпасів і окремих деталей для гармат, їх складання і ремонту. Однак роботи над ним розтягнулись на багато десятиліть: спочатку побудували дерев’яне приміщення, а вже будівлю Арсеналу з жовтої київської цегли було передано до військового відомства лише у 1803 році.
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			До середини ХХ століття функції Арсеналу майже не змінювались: тут виробляли і ремонтували гармати і спорядження до них, різноманітну холодну зброю і кулі різного каліб­ру, а потім все це зберігали. Завдяки двометровим стінам під час війни споруда мала слугувати і оборонним цілям, адже тут можна було розмістити гарнізон із 2 тисяч осіб.

			Славнозвісна жовта цег­ла, що витримала випробовування часом, була ушкоджена під час Другої світової війни – вибух зруйнував південно-східний кут Арсеналу. Частину даху та внутрішніх колон розібрали і натомість спорудили систему сталевих ферм. І хоча у 1979 році комплекс Арсеналу разом із територією отримав статус пам’ятки архітектури та військової інженерії, він використовувався для військових потреб аж до 2000 р.

			Події

			З моменту відкриття Мистецького Арсеналу триває великомасштабна реконструкція будівлі. В майбутньому вона має стати домівкою для музею історії українського мистецтва – від стародавніх часів і до сучасності. Планується, що Арсенал також прийматиме виставки шедеврів зі світових музеїв і стане епіцентром творчого життя країни. Так сказано в місії Мистецького Арсеналу, але насправді він вже сьогодні є потужним культурним осередком країни.

			«Настане час, і ви побачите, що я збудував цю споруду не для фортеці, а для людей», – слова інженера Івана Меллера, який проектував Арсенал у XVIII столітті, виявились пророчими, і в ХХІ столітті весь комплекс почав служити культурним потребам замість військових.

			У Мистецькому Арсеналі неодноразово проводились ретроспективи та персональні виставки видатних українських художників ХХ та ХХІ століття: Марії Примаченко, Кирила Проценка, Катерини Білокур, Василя Єрмилова та ін. Окрім проектів із назвами, що говорять самі за себе, як то «100 шедеврів світової скульп­тури» або «Малевич +», куратори Арсеналу постійно знайомлять відвідувачів із сучасним українським та закордонним мистецтвом шляхом тематичних експозицій.
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			Пірнути в світ відеоарту та нових медіа українських митців 90-х, роздивитись роботи молодих зірок віт­чизняної арт-сцени та розглянути найважливіші події незалежної України крізь призму сучасного мистецтва – все це дозволяє зробити Мистецький Арсенал. Саме тут було проведено перший в країні ярмарок сучасного мистецтва Київське Бієнале у 2012 році, а також Kyiv Art Contemporary.

			Окрім виключно мистецьких виставок та подій, в Арсеналі також проходять численні заходи великого культурного значення. Саме в цих залах з року в рік відбуваються покази Ukrainian Fashion Week, які щоразу збирають тисячі відвідувачів та десятки представників української і закордонної модної преси. В Арсеналі проходив також соціальний проект «Музей Новин» до 20-річчя програми новин «ТСН», і перша виставка історії української моди періоду незалежної країни.

			Проекти

			Книжковий Арсенал — одна з двох найважливіших подій для українських книжкових видавництв –проходить не лише в залах Мистецького Арсеналу, але й під його егідою. З 2011 року він щоразу збирає все більше українських та міжнародних письменників та гостей з десятків країн світу. Під час Книжкового Арсеналу свої нові роботи представляють публіці не лише видавництва та письменники, але й ілюстратори, дизайнери та художники, що презентують свої нові мистецькі проекти. 

			Довготривалий проект Мистецького Арсеналу Лабораторія сучасного мистецтва було запроваджено з метою створення умов для підтримки та розвитку художньої спільноти. Ця лабораторія займається тематичними дослідженнями і формує фахове коло професіоналів у галузі сучасного мистецтва. Працюючи у дослідницькому, освітньому, виставковому та критично-аналітичному напрямах, вона робить освіту в цій сфері дос­тупною, виявляє нові імена, сприяє реалізаціє нових проектів, та реагує на актуальні виклики українського суспільного життя.

			Літературна лабораторія. На базі свого ЛітЛабу Мистецький Арсенал прагне створити осередок письменників, критиків, перекладачів, книжкових дизайнерів і видавничих та культурних менеджерів для обміну досвідом та поліпшення роботи індустрії в цілому. Тут проходять і публічні обговорення тенденцій сучасної літератури, і попередні прем’єри ще не опублікованих книжок у вузькому колі фахівців, і різноманітні заходи, на яких молоді таланти можуть поспілкуватись із більш досвідченими колегами.
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			Театральна лабораторія. Під впливом мистецьких перформансів сучасний театр радикально змінює своє обличчя. Дослідженню цього питання, а також перформативним експериментам і присвячена Театральна лабораторія Мистецького Арсеналу. Цей міждисциплінарний простір об’єднує теорію та практику сучасного театру, який є інтерактивним, більш гнучким, ніж класичний, і невтомно шукає нові способи спілкування із навколишнім світом та глядачем.

		

	
		
			[image: ]

			Національний культурно-мистецький та музейний комплекс «Мистецький арсенал»

		

	
		
			[image: ]

			Національний культурно-мистецький та музейний комплекс «Мистецький арсенал»
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			«Фестиваль молодих українських художників», кураторки: Ліза Герман, Марія Ланько, Катерина Філюк, 2017 
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			Виставка «Бойчукізм. «Проект великого стилю», куратори Ольга Мелький, Ігор Оксаметний, Вікторія Величко, 2017
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			«In progress.  Дрес-код України доби Незалежності», кураторка Зоя Звиняцьківська, 2017
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			«Фестиваль молодих українських художників», кураторки: Ліза Герман, Марія Ланько, Катерина Філюк, 2017

		

	
		
			[image: ]

			Виставково-дослідницький проект «ЗНАК», кураторки Уляна Биченкова, Ніка Кудінова, Альона Соломадіна, 2017
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			Виставково-дослідницький проект «ЗНАК», кураторки Уляна Биченкова, Ніка Кудінова, Альона Соломадіна, 2017

		

	
		
			[image: ]

			Виставка-презентація «0/1» міжнародного мистецького об’єднання «KNO|Kyiv Non Objective», 2017
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			Поетичний вечір «Поезія вголос. Оксана Забужко», 2018
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			Літня школа для фахівців видавничого сектору BOOKING THE UTURE. Спільний проект із мережею EUNIC в Украіні в рамках Сulture Bridges, 2018
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			Вистава «Листи незнайомому  другу з Нью-Йорка», 2017

		

	
		
			PinchukArtCentre, Київ

			Україна, Київ, вул. Велика Васильківська, №1/3-2

			Основна задача PichukArtCentre – виступати міжнародним хабом для сучасного українського мистецтва

			У 2006 році в Києві відкрився міжнародний центр сучасного мистецтва XXI сторіччя – місце, яке дуже швидко стало культовим для всіх, хто хоч трохи цікавиться мистецтвом. Сьогодні він є одним із найбільших та найдинамічніших приватних центрів сучасного мистецтва у Східній Європі, і полюбився не лише українцям, але й численним туристам. За понад 10 років існування його відвідало більше ніж 3 млн осіб.

			Основна задача PichukArt­Centre – виступати міжнародним хабом для сучасного українського мистецтва, провокувати дискусії в суспільстві та знайомити широке коло відві­дувачів із найважливішими українськими та міжнародними митцями. Підтримую­чи як молодих художників, так і тих, хто вже давно отримав визнання на міжнародному рівні, PAC нев­пинно розвиває українську мистецьку сцену. 
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			Арт-центр розташований у самому серці Києва – в одному з найважливіших історичних місць столиці – у Бессарабському кварталі. Старовинний архітектурний ансамбль відреставрували на початку ХХІ століття, і PAC заїхав уже в абсолютно нову будівлю із фасадом, витриманим в історичному стилі цент­ру Києва. Простір, спроектований французьким архітектором Філіпом Кіамбареттою, займає 6 по­верхів: на чотирьох поверхах розташовуються галереї та виставкові кімнати, а решту відведено під зали video-lounge, адміністративні приміщення і кафе. 
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			Для підтримки молодих художників центр створив Премію PinchukArtCentre у 2008 році. Вже у перший рік вони отримали понад 1100 заявок на участь, серед яких було відібрано 20 фіналістів. Серед них міжнародне журі обрало володаря гран-прі – Артема Волокітіна, а також номінантів двох спеціальних премій – Машу Шубіну та Олексія Салманова. 
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			Вже у 2009 році Фонд Вік­тора Пінчука оголосив про створення нової мистецької премії – Future Generation Art Prize – також для митців віком до 35 років. Головний приз – $100 000, частину з яких переможцю видають грошима, частину – як інвестиції на створення нових робіт. Поборотись за такий приз спробувало понад 6 000 молодих художників зі 125 країн. З того часу цю премію вручають раз на два роки, а у самому PinchukArtCentre щоразу проводиться виставка робіт фіналістів.

			Виставки

			PinchukArtCentre майже одразу після відкриття здобув славу однієї з найбільш сміливих українських арт-інституцій, куратори якої не бояться провокувати, шокувати та знайомити публіку із найяскравішими творами сучасного мистецтва. Окрім регулярних експозицій фіналістів мистецьких премій, PAC в різні часи проводив виставку полотен сера Пола МакКартні, виставку фотографій сучасних фотографів з колекції Елтона Джона, персональні виставки Такаші Муракамі та Олафура Еліасона та безліч інших. 
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			Разом із спільними вис­тавками українських та американських художників, експозицій, які дослід­жують теми української незалежності, трагедії у Бабиному Яру, сучасного поняття сексуальності тощо, PinchukArtCentre бере на себе велику дослідницьку роботу. У 2016 році центр заснував Дос­лідницьку платформу, метою якої є створення детального та живого архіву сучасного українського мистецтва з 1980-х років і до сьогодення. 

			Завдяки дослідницькій плат­формі PinchukArtCentre відбувалась виставка «ПАРКОМУНА. Місце. Спільнота. Явище». Вона досліджувала творчість митців, які тим чи іншим чином були пов’язані зі сквотом «Паркомуна», а точніше – зі спільнотою сквот та художніми майстернями біля колишньої вулиці Паризької комуни (нині – вул. Михайлівська). 
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			Цей важливий для українського мистецтва етап було представлено виставкою творів, фотографій, відео та архівних матеріалів про життя та творчість таких художників, як Олександр Гнилицький, Олег Голосій, Дмитро Кавсан, Олександр Клименко, Юрій Соломко, Валерія Трубіна, Василь Цаголов та багатьох інших.

			Надзвичайно популярною та такою, що провокує безліч обговорень, виявилась велика ретроспектива робіт Дем’єна Герста Requiem у 2009 році. До неї увійшло понад сто робіт художника, створених з початку 90-х років і до 2008. Серед них були і ранні скульптури «Тисяча років» та «Загублена вівця», і більш сучасні роботи «Ворота до Царства Небесного» – це монументальний триптих з метеликами, та «Смерть пояснено» – розрізана навпіл акула в акваріумі з формальдегідом. 

			PinchukArtCentre та Венеціанське Бієнале

			У 2007 та 2009 роках PinchukArtCentre виступив офіційним організатором Українського павільйону на Венеціанських бієнале з проектами «Поема про внутрішнє море» та «Степи мрійників» відповідно. А починаючи з 2011 року центр сучасного мистецтва об’єднав свою ініціативу премії для молодих художників Future Generation Art Prize із фестивалем у Венеції. Тоді він став учасником офіційної паралельної програми 54-го Венеціанського Бієнале та представив широкій публіці роботи фіналістів конкурсу. 

			У 2013 та 2017 році Future Generation Art Prize @ Venice знову знайомив відвідувачів найважливішого у світі арт-фестивалю із роботами митців молодше 35 років, що потрапили в шортліст премії. А перед тим, як представляти роботи у Венеції, PinchukArtCentre проводить їх велику вис­тавку в Києві. 

			Окрім PinchukArtCentre

			У 2006 році подружжя Юлії та Максима Волошиних заснували галерею «Мистецька збірка», яка потім була перейменована у Voloshyn Gallery. Спочатку галерея спеціа­лізувалась на класичному мистецтві та реалізмі, але у 2016 році пройшла повний ребрендінг і сфокусувалась вже на сучасному мистецтві. Сьогодні вони співпрацюють як з українськими класиками – Владою Ралко, Олександ­ром Ройтбурдом, Анатолієм Криволапом – так і з новим поколінням художників, серед яких Михайло Деяк, Анна Валієва, Марія Сулименко та ін. 
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			На базі галереї Bottega Gallery у 2012 році відкрився Щербенко Арт Центр, головною метою якого стало створення мосту між професіоналами мистецтва і широкою аудиторією глядачів. Тут виставляються роботи визнаних майстрів, а також вивчають експериментальне мистецтво молодих художників. За недовгий час роботи ЩАЦ вже проводив проекти спільно з Книжковим Арсеналом та Ukrainian Fashion Week, а також виставляв роботи Олександра Ройтбурда, Василя Бажая і Тіберія Сільваші. 

			У 2016 році на вулиці Антоновича в Києві відкрився новий виставковий центр – Art Ukraine Gallery. Галерея позиціонує себе як банк сучасного українського мистецтва і прагне створити потужний культурний осередок, який буде максимально повно репрезентувати актуальну арт-сцену нашої країни. Тут вже проводились групові виставки таких відомих українських митців, як Арсен Савадов, Олександр Ройтбурд, Олег Тістол та Роман Мінін.
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			Виставка «Китай Китай» PinchukArtCentre, 2013
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			Сунь Сюнь, «Історія, яку неможливо побачити»,  виставка  «Китай Китай», PinchukArtCentre, 2013
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			Група швидкого реагування (Сергій Братков, Борис Михайлов, Сергій Солонський). «Якби я був німцем», 1994. Виставка «Провина», PinchukArtCentre, 2016

		

	
		
			[image: ]

			Олександр Гнилицький, 1961–2009, АГ (З життя футуристів), 1990, полотно, олія. Надано родиною художника; Олександр Ройтбурд, нар. 1961, Гімн демонам та героям, 1989, полотно, олія. Надано художником. Виставка «ПАРКОМУНА. Місце. Спільнота. Явище», PinchukArtCentre, 2016
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			Лого PinchukArtCentre у співавторстві з PsyFox, 2011, Виставка Іллі Чічкана та Psyfox «Задній прохід до музею», PinchukArtCentre, 2011
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			Ліворуч: Аніш Капур – Без  азви, 2010; Праворуч: Аніш Капур – In-Out Fractured Surface, 2009. Виставка «Сексуальність і трансцен­дентність», PinchukArtCentre, 2010
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			Берлінде де Брьойкере. Від чутливої шкіри III. Виставка «Втрата. Спомин про Бабин Яр», PinchukArtCentre, 2016
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			Ева Котаткова, Театр об’єктів, що говорять, 2012 Future Generation Art Prize @ Venice, в рамках 55-ої Міжнародної мистецької виставки у Венеції, PinchukArtCentre, 2012
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			Банер Українського павільйону на мосту Академії
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			І.      Джей Хілл, США Стовп, 2017, Виставка Future Generation Art Prize @ Venice 2017,в рамках 57-ї Міжнародної виставки мистецтв у Венеції, PinchukArtCentre, 2017
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			Щербенко Арт Центр
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			Art Ukraine Gallery

		

	
		
			Митці

			Анатолій Криволап
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			головний інструмент Анатолія Криволапа – це колір

			Біографія

			«За моїми плечима – півтора десятки персональних та групових виставок за кордоном і десятки проданих міжнародним колекціонерам полотен, але жити та писати я можу лише в Україні і лише Україну» - розповідає Анатолій Криволап на своєму персональному сайті. Сьогодні він є одним із найбільш успішних, впізнаваних та відомих українських художників, але перша справжня слава прийшла до нього вже після 40 років. 

			До того Анатолій Криволап, який народився у 1946 році в містечку Яготин Київської області, виражаючись його ж словами «сам себе створював». Малювати він почав із ранього дитинства. Його мама розповідала, що не встигала перефарбовувати стіни в хаті – він усюди малював коників, які згодом стануть однією з центральних тем його творчості. 
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			Перші мистецькі спроби майбутнього лауреата Шев­­ченківської премії та члена Академії Мистецтв України відбулись ще в школі – він перемальовував зображення з потертої, ще довоєнної книжечки, адже художніх закладів поблизу не було. Потім він здобув професійну освіту, закінчивши Державний ху­дожній інститут у Києві, але дискурс радянського живопису йому був не близький. Майже 15 років він вів відлюдницький спосіб життя, практично ні з ким не спілкуючись – це був його експеримент, важкий, але плідний для самопізнання 

			Протягом цих усамітнених років Криволапа підтримував польський лікар Рішард Врублевський – перший, хто придбав його роботи. Сьогодні він є не лише власником найбільшої приватної колекції робіт Криволапа, але і його близьким другом. 1990-ті роки сам художник вважає початком свого справжнього мистецького становлення. Тоді він виступив засновником мистецької групи «Живописний заповідник» (1992-1995 рр.), почав активно виставлятись та досліджував різні художні інструменти абстракціонізму та фовізму. 
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			Творчість

			На початку 2000-х Анатолій Криволап переїжджає у село Засупоївка Яготинського району. Спокій та безмежжя української природи відтоді стають основною темою та джерелом натхнення для його творчості, яка на сьогодні стала такою популярною, що інколи на його картинах не встигають висох­нути фарби – так швидко їх розкуповують. 

			Визнаний майстер нефігуративного живопису, Анатолій Криволап за роки роботи відточив свій стиль і зробив із нього справжній бренд. Його головний інструмент – це колір, а кольорові сполучення він називає «нервовими клітинами, що створюють відчуття». І хоча раніше він малював і натюрморти, і жіночі акти, сьогодні, використовуючи фарби як пластилін, він відтворює неймовірну красу природи. 

			Там, на мансарді власного будинку, а також у студії на Андріївському узвозі в Києві, Анатолій Криволап створює картини, що продаються на світових аукціонах за десятки та сотні тисяч доларів. Та незважаючи на комерційний успіх і можливість жити будь-де, найбільш комфортно він почувається на рідній землі, в Київській області, з його двома лабрадорами та спокійним сільським ритмом життя. 

			Головні роботи

			«Кінь. Вечір» (2012) - продана у 2013 році в лондонському аукціонному домі «Phillips» за $186 200

			«Кінь. Ніч» (2009) - продана у 2011 році в лондонському аукціонному домі «Phillips» за $124 000

			«Без назви» (2013) - продана у 2014 році в лондонському аукціонному домі «Phillips» за $107 540

			«Степ» (2009) - продана у 2011 році в нью-йоркському аукціонному домі «Phillips» за $98 500

			«Ніч» (2012) - продана у 2012 році в нью-йоркському аукціонному домі «Phillips» за $81 000

			«Засліплений горизонт» (2011) – продана у 2015 році на лондонському аукціоні «Sotheby’s» за £27 500

		

	
		
			[image: ]

			Анатолій Криволап, «Кінь. Вечір», 2012
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			Анатолій Криволап, «Без назви», 2013
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			Анатолій Криволап, «Степ», 2009

		

	
		
			Мікеланджело Пістолетто
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			Біографія

			Один з головних представників важливого руху сучасного мистецтва – Арте Повера – Мікеланджело Пістолетто народився в сім’ї художників. Малювати його вчив батько, який тримав у Турині майстерню з реставрації картин. Змалечку Мікеланджело йому допомагав і таким чином познайомився з роботами найвидатніших італійських «старих» майстрів, однак класичні пейзажі та натюрморти його не особливо цікавили.   

			Кар’єру художник розпочав у світі реклами – саме там йому відкрилось більш сучасне мистецтво, таке не схоже на шедеври живопису, які він вивчав у дитинстві. Тоді Пістолетто починає створювати автопортрети, і в 1955 році 22-річний художник проводить свою першу сольну виставку. Поступово його полотна стали все більше наближатись до дзеркал, а техніка писання – до фотореалізму. 
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			До кінця 60-х Пістолетто встиг провести персональну виставку в США і розширити свою творчість на поле перформансів, відеоарту та театру. Його група акційного мистецтва «Zoo Group» проводила перформанси в студіях та на вулицях Турину й інших італійських міст, маючи на меті показати єдність мистецтва та повсякденного життя. 

			Дзеркальні картини Мікеланджело Пістолетто та серія скульптур «Minus Objects» стали фундаментом для італійського мистецького руху Арте Повера, який закликав повернутись до простих об’єктів у мистецтві, прославляв повсякденність та проголошував тіло та поведінку – частинами мистецтва. Пасивність спос­терігача арт-об’єктів була замінена його активною участю, і відвідувачі виставок самі ставали частиною художнього задуму.  

			Взявши паузу на кілька років, протягом яких Пістолетто працював лижним інструктором, художник повернувся до активної творчості наприкінці 70-х років. З того часу він приділяє значну увагу соціальній ролі мистецтва, піднімає у своїх роботах питання глобальної екології і прагне заохочувати до мистецтва якомога ширшу аудиторію. 

			Творчість

			Реальність та її віддзеркалення – ось що завжди займало Мікеланджело. Починав він із фігуративних творів та автопортретів, які створював на монохромних металічних поверхнях, згодом – став комбінувати малювання і фотографію за допомогою колажів на дзеркальних полотнах, а потім взагалі перейшов до фотореалістичних сцен на сталевих відполірованих листах.
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			Його метою було та є розширення меж того, що може вважатись мистецт­вом, і протягом усієї своєї кар’єри Мікеланджело Пістолетто змінював сприйняття мистецтва. І хоча його ім’я зазвичай асоціюється з Арте Повера, що припало на ранній період творчості Пістолетто, для сучасного мистецтва він зробив набагато більше. 

			Так, фундація Чіттаделларте (Cittadellarte-Fondazione Pistoletto) стала домівкою для Project Art, завдяки якому Мікеланджело залучає різних митців руйнувати бар’єри між мистецтвом та життям шляхом маніфестів, виставок та експозицій. Поле її діяльності включає також програми з економіки, політики, екології та комунікацій, а символом «Цитаделі мистецтва» став стіл для переговорів у формі Середземного моря, названий «Love Difference», що символізує етнічну і політичну толерантність. 
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			Занепокоєння проблемами навколишнього середовища привело Пістолетто до створення серії робіт «Third Paradise». У 2003 році він започаткував її як маніфест, призваний подолати глобальний конфлікт між природою та штучним світом, який створила людина.
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			Перероблення вторинної сировини, сталий розвиток, біоетична відповідальність індустрії стали основними темами його найновіших робіт, які включають також майстер-класи, публічні де­­­монстрації та ландшафт­ні проекти. Саме в рамках свого «Третього Раю» Пістолетто висадив 160 оливкових дерев у формі символу вічності – на знак того, що цей проект не має кінця. 
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			Мікеланджело Пістолетто, Il Terzo Paradiso

		

	
		
			[image: ]

			Мікеланджело Пістолетто, Venus of the Rags, 1967

		

	
		
			[image: ]

			Мікеланджело Пістолетто, Монументальна скульптура The Reintegrated Apple перед міською центральною залізничною станцією у Мілані
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			Мікеланджело Пістолетто, Third Paradise, 2009

		

	
		
			Ілля Чічкан
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			Біографія

			Його називають найбільш епатажним та публічним сучасним українським художником, адже Іллю Чічкана разом із його дружиною художницею Машею Шубіною можна регулярно побачити у світській хроніці столиці. Вони завж­ди пригортають до себе увагу – ексцентричними вбраннями, танцями та поведінкою. Однак сам Ілля зізнається, що всі ці гримаси та провокації – аби лише нікому не показувати себе справжнього.
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			Яскравий представник «Нової хвилі» в українському сучасному мистецтві та автор концепції психодарвінізму народився у сім’ї художників, кожне покоління яких бунтувало проти попереднього. Його батько протестував проти радянського соцреалістичного мистецтва, яким був відомий його дід. А діти Іллі, в свою чергу, працюють у ще в більш авангардних мистецьких напрямах, ніж їхній батько. 

			Успіх та відомість прийшли до Іллі Чічкана наприкінці 1980-х років. Тоді, у 1988-1989, він разом із групою художників заснував «Паризьку Комуну», мистецт­во якої було протестом проти бюрократичних культурних інститутів радянських часів. Його перша персональна виставка відбулась вже у 1993 – у київському виставковому залі Союзу художників Ілля Чічкан представив експозицію «Мутація ген». 

			З тих часів Чічкан здобув статус одного з найбільш комерційно успішних сучасних українських художників і брав участь у численних міжнародних ярмарках – бієнале в Сан-Паоло, Йоханнесбурзі, Празі та Белграді, а також виставках у США та Європі. У 2009 році він також представляв Україну на 53-у міжнародному Венеціанському бієнале сучасного мистецтва. 

			Тоді разом із кураторами українського павільйону він поринув дуже глибоко у нефігуративне мистецтво і більше працював над створенням атмосфери, ніж матеріальних арт-об’єктів. 

			Сьогодні Ілля Чічкан ділить своє життя на періоди: зиму він проводить із дружиною в Індії, у штаті Гоа, влітку – їде у власний сільський будинок, а весну та осінь зазвичай проводить у Києві. У власній студії у престижному куточку Подолу – на Воздвиженці – він створює картини, які часто не доходять і до виставок і дуже швидко продаються колекціонерам з усього світу. 

			Творчість

			Ілля Чічкан став відомим завдяки одному зі своїх улюблених мистецьких прийомів – зображення людей з обличчями мавп. Пояснює він це дуже просто: «Аби передати сутність людини на картині, треба у неї заглибитись. А я – соціопат, мені це ні до чого. Малювати мавп – значно цікавіше». Інколи з цього прийому з’являється цілий перформанс. 
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			На берлінському Check Point Charlie, колишньому пропускному пункті між Східним та Західним Берліном, зображені фото американського та радянського солдатів. І коли Чічкан жив у Берліні, він їх перемалював – із мавпячими обличчями – прямо на самому пропускному пункті. Саме тоді, за його словами, він і полюбив малювати мавп замість людей. 
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			Живописом Ілля Чічкан не обме­жується – працює також у жанрах відео, фото та інсталяції. І хоча у творчість дітей, сина Давіда та доньки Саші, він принципово не втручається, із донькою у Києві він недавно провів дві спільні виставки. На них разом із живописом Іллі Чічкана були представлені колажі Саші, склеєні з десятків тисяч шматочків глянцевих журналів. 
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			Зробивши епатаж та провокацію частиною свого персонального іміджу та мистецтва, Ілля Чічкан сміливо називає свої роботи «шизоартом». Щоправда, зізнається, що найбільше боїться саме шизофренії, і таким чином намагається побороти свій глибокий страх.
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			Ілля Чічкан, Portrait de Dora Maar
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			Ілля Чічкан, Buryatka , 2003
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			Ілля Чічкан, Psychodarwinism in Yalta, 2008
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			Ілля Чічкан,  «Дівчина з зеброю»

		

	
		
			[image: ]

			Ілля Чічкан, «Дотик до землі»

		

	
		
			Мауріціо Каттелан
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			Біографія

			Про особистість та життя Мауріціо Каттелана відомо не так багато. Народився він у містечку Падуя в Італії у 1960 році; зазвичай, на цьому закінчуються його біографічні факти і починається довга розповідь про його мистецтво. Розказувати дійсно є про що. Один із найяскравіших представників сучасного мистецтва художником себе не називає – скоріше, арт-робочим, адже спеціальної освіти він не має і всьому вчився самотужки. 

			Початком його художньої кар’єри вважаються 80-ті роки, коли він став робити дерев’яні меблі. Однак у мистецькі кола Мауріціо Каттелана прийняли лише у 1990-х. Його унікальне почуття гумору та любов до насмішки над усім та усіма, включаючи себе в першу чергу, одразу ж пригорнули увагу до Мауріціо та наділили статусом одного з голов­них жартівників сучасної арт-сцени.

			На відкриття своєї виставки у 1995 році він вмовив галериста та знаного любителя жінок Еммануеля Лапена вдягнути величезний рожевий костюм кролика фалічної форми і назвав це «Errotin, le vrai Lapin». Галерист, чиє прізвище французькою перекладається як «кролик», прийшов у цьому костюмі на відкриття виставки Каттелана.  

			У 1990-х Мауріціо Каттелан здобув славу сміливим використанням таксидермії у своїх роботах. Особливо відомими стали його скульптура «Bidibidobidiboo» (1996), що зображала кролика після суїциду, а також «Novecento» (1997), створена з колишнього скакового коня на ім’я Тірамісу. Під кінець декади художник перемкнувся на воскові скульптури людей у реальному розмірі. 

			На початку третього тисячоліття Каттелан став активно займатись кураторством та видавницт­вом. Найбільшу увагу пригорнула його «The Wrong Gallery» («Неправильна галерея»), що являла собою вікно магазина у Нью-Йорку. В цей же період він видавав журнал «Permanent Food», що був хаотичною склейкою сторінок з інших видань, а у 2002 заснував сатиричний арт-журнал «Charley». 

			У 2011 році Мауріціо Каттелан оголосив про вихід на пенсію, однак із того часу вже встиг провести велику ретроспективу своєї творчості в нью-йоркському Музеї Ґуґґенгайма та декілька персональних виставок. Також він публікує журнал «Toiletpaper» – сюрреалістичне арт-видання, що виходить двічі на рік та складається із фотографій.

			Творчість

			La Nona Ora або «Дев’ята година» (1999) – найвідоміша робота Мауріціо Каттелана. Являє собою скульптуру Папи Римського Іоанна Павла ІІ, якого вразив метеорит. Була продана на аукціоні Christie’s за $886 000.

			Him або «Він» (2001) – скульптура школяра, що опустився на коліна аби помолитись. Скандальною цю скульптуру зробила надзвичайна схожість з Адольфом Гітлером. 
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			L.O.V.E (2011) – 11-метрова скульптура з білого мармуру у вигляді руки, в якої відсутні всі пальці окрім середнього, що вказує у бік, зворотній від будівлі Італійської фондової біржі в Мілані.

			Turisti або «Туристи» - таку назву мають дві його роботи, 1997 та 2011 року, обидві створені для Венеціанського Бієнале та складаються з численних таксидермованих або баль­замованих голубів. 
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			Another Fucking Ready­made (1996) – для виставки в Амстердамі Мауріціо Каттелан повністю вкрав виставку іншого художника з галереї неподалік, аби представити це як власну роботу. Однак під загрозою арешту він був змушений все повернути. 

			Working Is a Bad Job (1993) – на Венеціанському Бієнале 1993 року Каттелан здав в оренду свою площу в павільйоні рекламному агентству, яке встановило там бігборд з рекламою нового парфуму.
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			HOLLYWOOD (2001) – в рамках Венеціанського Біє­нале Мауріціо Каттелан відтворив відомий знак «Hollywood» в повному розмірі перед найбільшим сміттєзвалищем в Палермо на Сицилії. 
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			Мауріціо Каттелан, «Туристи»,  1997
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			Мауріціо Каттелан, L.O.V.E, 2011
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			Мауріціо Каттелан, «Дев’ята година», 1999
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			Мауріціо Каттелан, «Він», 2001

		

	
		
			Василь Цаголов
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			Біографія

			Василь Цаголов із самого початку своєї кар’єри став одним із головних експериментаторів в українському сучасному мистецтві, зав­дяки чому здобув славу великого авангардиста арт-сцени – у прямому сенсі цього слова. Переїхавши до Києва з Північної Осетії, він закінчив факультет живопису Державної академії мистецтв і одразу ж вдався до творчих пошуків. 
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			Чи не першим з українських митців Василь Цаголов звернувся до відео як посередника творчості. У 1994 році він представив глядачам короткометражну ігрову картину «Молочні сосиски». Трилер розповідає про маньяка-психіатра, який бачить себе богом та вершить людські долі. 

			Головну роль у фільмі зіграв його друг – арт-критик Олег Сидор-Гібелінда, а сама стрічка була знята на замовлення галереї «Бланк Арт». Весь бюджет (500 доларів), виділений директором галереї на її створення, – пішов оператору,  а на той час це була чимала сума. На відміну від робіт своїх сучасників, Цаголов зняв саме сюжетний фільм, а не відео-арт. 

			Мистецтво арт-пер­фор­ман­­сів та акцій Василь Цаголов теж спробував одним із перших в Україні. Невдовзі після прем’єри фільму «Молочні сосиски», які потім були виставлені у Стокгольмському музеї сучасного мистецтва, а сьогодні час від часу демонструються в PinchukArtCentre, Цаголов почав поєднувати експерименти зі свідомістю та перформансом. Художник публічно вводив собі снодійну ін’єкцію та фіксував на плівку магнітофону слова, сказані ним у стані трансу. 

			Після досвіду з відео та перформансами, Василь Цаголов зрештою повернувся до більш класичних форм мистецтва – живопису та скульптури. Його картини мають дуже впізнаваний стиль, що прийшовся до душі закордонним колекціонерам. Цаголов створює кожне полотно багатоплановим, що робить його схожим на кінематографічне зображення, а також залишає незаповнені фарбою місця. 

			Свідома недомовленість є одним з улюблених прийомів Цаголова, який таким чином підкреслює недосконалість та незавершеність світу. І хоча живопис не передбачає активних дій зі сторони глядача, на відміну від багатьох інших форм сучасного мистецт­ва, картини Цаголова все ж змушують брати в них участь – подумки заповнювати білі плями та домальовувати сюжет.

			Творчість

			Відомий своєю любов’ю до сарказму в мистецтві, Цаголов навіть свої виставки живопису може перетворити на свого роду перформанс. Так, у 2009 році, коли в PinchukArtCentre проходила велика ретроспектива Дем’єна Герста, Цаголов виставив картину «Кого боїться Герст» у київській галереї «Колекція».  
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			На полотні, яке було продано українському колекціо­неру за $100 000, ковбой з пістолетами в обох руках стріляє направо і наліво та залишає за собою цвинтарні хрести. Гангстер, написаний з нижнього ракурсу, символізує комерціалізацію сучасного мистецтва, над якою іронізує Цаголов. Щоправда, сам художник відкрито визнає, що сучасне мистецтво має бути комерційним і приносити автору гроші – на гідне життя та на створення нових робіт.  

			Основними темами творчості Цаголова є смерть, кримінал, їхній філософсько-релігійний підтекст, а також поєднання масової культури з міфологією. Яскравим взір­цем останнього є робота «Офісна любов-2». Як розповідає сам художник, до нього звернулись представники аукціону «Phillips de Pury & Company» з бажанням представити його картини, і ця – була єдиною ні за ким не «заброньованою». Для українських колекціонерів вона була надто радикальною, однак на аукціоні успішно продалась за кордон за $53 600. 

			[image: ]

			Зазвичай Василь Цаголов представляє свої роботи – картини або скульптури – серіями. Серед найвідоміших – серії «Українські Х-файли» (2004), «Фантоми страху» (2005), «Службовий роман», «Художник і модель», а також скульптурна серія «База комах», яка розмірковує на тему терроризму та на­сильства.
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			Василий Цаголов,  «Коктейль Молотова», 2013
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			Василь  Цаголов,  «База комах», 2012
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			Василий Цаголов, «Зайчик», 2002

		

	
		
			[image: ]

			Василий Цаголов, «Шантаж», 2007
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			Василий Цаголов,  «Кого боїться Герст?», 2009

		

	
		
			Аніш Капур
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			Біографія

			Аніш Капур народився у єврейсько-індійській сім’ї у Мумбаї у 1954 році. Нав­чання у престижній школі Дун дало йому першокласну освіту, яка сильно виділяла Аніша серед його однолітків і призвела до почуття ізольованості – на те, щоб його побороти, в нього потім пішло 15 років психотерапії. 

			Шукаючи себе, Аніш Капур подався до Ізраїлю, де разом із братом жив у кібуці – сільськогосподарській ко­муні з доволі утопічним укладом життя. Там він збирався стати інженером, але швидко зрозумів, що не має здібностей до математики. Саме тоді процес самопізнання привів Капура до бажання стати художником. Він згадав, як ще дитиною любив домальовувати картини матері, та в пошуках натхнення подався автостопом до Лондона. 

			Отримавши академічну художню освіту, Аніш Капур повернувся на батьківщину. «Я раптом зрозумів, що все, що я робив у художній школі та в студії, мало відношення до побаченого в Індії», – розповідав він. За три роки після цієї подорожі він створив свої перші визначні роботи – ритуалістичні кольорові скульп­тури, які швидко здобули йому славу на міжнародній мистецькій арені. 
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			Ранній період роботи Аніша Капура був пронизаний духовністю, природними матеріалами та цитуванням релігійних ритуалів. Тоді, у 1980-х роках, митець був членом Нових Британських Скульпторів, у 1990 вперше представив свою роботу на Венеціанському Бієнале, а у 1991 став лау­реатом престижної Премії Тернера. 

			У середині 90-х Аніш Капур не лише одружився, але й нарешті завершив довгий період самопізнання, який привів його до внутрішньої гармонії та стимулював творчу продуктивність. Тоді ж він почав робити скульптури з нержавіючої сталі, червоного воску та води. Більш зрілий період творчості Аніша Капура відмічений роботами колосальних розмірів, які зазвичай створюються спеціально для музеїв, площ та різних місць по всьому світу. 

			У 2014 році Аніш Капур уклав угоду з компанією Surrey NanoSystems, яка створила найчорніший колір у світі – Vantablack, що поглинає 99,96% світла. Згідно з цією угодою скульптор має ексклюзивне право використовувати цей колір у мистецтві, що викликало серйозні протести у арт-світі.

			Творчість

			Невагомі об’єми, абстракція, насичені кольори та простота форм – за цими ознаками Аніша Капура можна було б прирахувати до мінімалістів, однак разом із цим скульптор руйнує деякі з найважливіших постулатів цієї течії. Він використовує можливості різних матеріалів для створення візуальних ілюзій та насичує скульптури сенсом, що протирічить односторонньому трактуванню матеріалів мінімалістами.
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			Його публічні роботи зао­хочують глядачів задуматись над тим, як вони існують та рухаються крізь простір, та як людська присутність впливає на природне середовище. А питання народження світу прослідковуються в його роботах вигинами, що нагадують силует вагітної жінки, а також червоним кольором – символом крові, тіла та початку життєвого шляху. 
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			Міркування щодо дуальності всесвіту пронизують всю творчість Аніша Капура. Поєднання традицій західних та східних культур роблять скульптури Капура по-справжньому інтернаціональними та зро­­зумілими по всьому світі – його роботи, зокрема й архітектурні, прикрашають Лондон, Нью-Йорк, Торонто, Тель-Авів та багато інших міст. 

			А якщо дивитись на його скульптури з висоти, вони магічним чином перетворюються на живопис у дусі супрематистських полотен Казиміра Малевича та абстрактних робіт Поля Кле. Світло і пітьма, земля та небо, дух та тіло, чоловіче та жіноче, картина та скульптура – Аніш Капур гармонійно поєднує протилежності в кожній зі своїх робіт. 
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			Виставка Аніша Капура, Британьский павільйон, 1990
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			Аніш Капур, Cloud Gate, 2006
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			Аніш Капур, Temenos, 2010
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			Аніш Капур, Blood Cinema, 2000
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			Аніш Капур та Сесіль Бальмонд, the ArcelorMittal Orbit, 2012

		

	
		
			Джаспер Джонс

			[image: ]

			Біографія

			З раннього дитинства Джаспер Джонс, один із головних сучасних американських художників, мріяв творити мистецтво. Щоправда, він не дуже розумів, що це передбачає: «Я думав, що це значить, що я буду в якійсь іншій ситуації, яка відрізняється від тієї, в якій я був на той момент». Картини його бабусі та два роки життя з тіткою Гледіс, яка вчила його малювати, стали першою художньою освітою майбутньої легенди.

			Академічну художню освіту він не закінчив, і його перші кроки в арт-світі відбулись після звільнення з армії у 1953 році. Тоді він познайомився із художником Робертом Раушенбергом, творчі та романтичні стосунки з яким мали величезний вплив на все його подальше життя. 

			У 1950-х Джаспер Джонс захопився творчістю дадаїстів та навіть зустрівся із їхнім головним представником – Марселем Дюшаном. Європейський авангардизм та новий американський модернізм особливим чином переплелись у творчості Джонса, одразу виділяючи його серед колег. 

			Вже на першій персональній виставці у 1958 році Джаспер Джонс мав шалений успіх завдяки своїй картині «Прапор» (1955), що зображала державний прапор США. Картина мала декілька варіацій, пронизаних семіотичними образами, символами та знаками, і була повною протилежністю абстракціям ранніх авангардистів. Альфред Барр, директор МоМА, придбав тоді три картини Джонса – нечуваний успіх для молодого невідомого художника.

			У 1970-х Джаспер Джонс почав активно використовувати прийоми штрихування та згрупованих ліній у своїх роботах, а у наступні декади переключився на автобіографічну тематику в роботах. «Є період, в який я почав використовувати образи із власного життя, однак все, що ти використовуєш – з твого життя», – так коментує він свою інтроспекцію.  

			Зараз Джонс розподіляє свій час між двома студія­ми – у місті Шарон, штат Коннектикут, та Сейнт Мартін, штат Нью-Йорк. Художник продовжує експериментувати з різними форматами мистецтва, і хоча його нові роботи представляються в галереї Метью Маркс, сам Джонс уникає публічності вже багато років. 

			Творчість

			«Речі, які розум вже знає» - так характеризує свою ідеальну тему творчості сам Джаспер Джонс. Замість прямої презентації або абстрагування, він зробив знаки – прапори та мішені – головними героями своїх робіт. Як його попередник і ментор, Марсель Дюшан, Джонс іні­ціював діалог у кожному своєму творі мистецтва – між художніми образами та глядачем. 

			Ця естетика незавершеності, недомовленості та майже літературної «відкритої кінцівки» дозволяють прираховувати Джаспера Джонса до концеп­туалістів, а також до нео-­да­даїстів. Також він любив цитувати рухи кисті абстрактних експресіоністів і використовував ідею художнього підпису як ще одну можливість по-новому трактувати його картини, шукати в них нові сенси та символи. 

			Чималим був внесок Джаспера Джонса у поп-арт у середині ХХ століття. Художник активно використовував шматки газет, якісь випадкові, знайдені ним речі та навіть продукти масового виробництва, як ель чи кава відомих брендів. Цим само він допоміг сучасному мистецтву перейти від абстракції до міркувань над культурою споживання.

			Найважливіші роботи:

			Flag (Прапор), 1955

			Target (Мішень), 1961

			Painted Bronze (Розфарбована бронза), 1960

			Painting with two balls (Картина з двома кулями), 1960

			Bridge (Міст), 1997

			Usuyuki, 1981

			Regrets, 2013
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			Джаспер Джонс, Painting with 2 Balls, 1960
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			Джаспер Джонс, Regrets, 2013
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			Джаспер Джонс, Painted Bronze, 1960
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			Джаспер Джонс, «Мішень», 1960

		

	
		
			Герхард Ріхтер
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			Біографія

			Друга світова війна, яка забрала життя його двох дядьків та роботу батька, а також доступ лише до тієї художньої освіти, яка дозволялась комуністичною диктатурою, багато в чому визначили творчий шлях Герхарда Ріхтера. Він уникав будь-яких політичних, релігійних і філософських тем, надихаючись виключно природою. В реаліях соцреалістичного мистецтва післявоєнної Східної Німеччини це суттєво обмежувало творчий діапазон.
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			Після знайомства із роботами Джексона Поллока в 1959 році, Ріхтер знищив майже всі свої попередні роботи, написані в пасторально-романтичному стилі, який схвалювався комуністами Східної Німеччини. Тоді, у 27 років, із дипломом художника з Дрезденської академії мистецтв, де він малював політичні плакати та зай­мався стінописом, Ріхтер зробив великий поворот у своєму житті та творчості.

			Разом із дружиною він перебрався з рідного Дрездена до Дюссельдорфа незадовго до завершення будівництва Берлінської стіни, за якою залишився романтичний період його творчості. Він став активно використовувати у своїх роботах фотографії та перемальовувати їх на полотнах, при цьому «не малюючи конкретну особу, а зображуючи картину, що не мала нічого спільного із моделлю». 

			Художнику було важко обрати між популярним на той час абстрактним та фігуративним мистецт­-вом, тож він почав розвивати власну техніку, створену під час перемальовування фотографій. Розмиття ліній, фарб та шарів картини стало одним з його улюблених прийомів, який добре віддзеркалював його перехід від реалістичного зображення до спонтанної передачі жестів художника на полотні, що створювали особливу просторову ілюзію. 

			В середині 70-х, вже будучи професором Дюсельдорфської Академії мистецтв, Ріхтер залишався вірним своєму небажанню прираховувати себе до будь-якої з течій сучасного мистецтва. І хоча він почав давати своїм роботам назву «Абстрактна картина», при наближенні вони мають мало спільного із традиціями абст­рактного експресіонізму. 

			Його роботи зрілого пе­ріоду чудово демонструють постмодерністський скепсис самого Ріхтера щодо будь-яких амбіцій сучасних художників. Він скоріше передає на полотнах момент чистого візуального задоволення, що виражається у простих формах, рухах кисті та кольорах. Зараз художник живе і працює в Кельні, продовжуючи викладати у Дюссельдорфі.

			Творчість

			Протягом усього життя Ріхтер досліджує силу образів та можливості їхнього зображення в живописі. Починав він із романтичного реалізму у Східній Німеччині, дослівно цитуючи образи природи, але після знайомства з європейськими та американськими авангардистами дещо змінив вектор свого руху. 
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			Герхард Ріхтер мав дуже складні відносини з фотографіями: перекладаючи їх на мову живопису, він щоразу визнавав свою поразку – жоден посередник, ані фото, ані картина не здатні віддзеркалити реальність правдиво й досконало, і зрештою передають лише частковий, неповний сюжет. Для нього будь-яке зображення вже було актом переходу реальності до вигадки.

			Саме тому він почав розмазувати лінії на своїх картинах, зрештою дійшовши до повної кольорової абстракції. Художник сприйняв випадок як частину творчого процесу – невимушені, не контрольовані свідомістю рухи кисті він вважав проявом того, що картина починає жити своїм життям і теж бере участь у власному створенні. 
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			Численні шари, лінії та вкраплення кольорів на полотнах Ріхтера не несуть у собі його особистих емоцій та автобіографічних задумів. Це робить його картини прекрасними в найчистішому сенсі цього слова – і таким чином виділяє Ріхтера серед його сучасників, які в більшості своїй наділяють арт-об’єкти багатошаровими сенсами.

			Найважливіші роботи:

			Abstraktes Bild, 1976

			Clouds, 1982

			Erschossener 1, 1988

			Abstraktes Bild, 1994 

			Moritz, 2000
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			Герхард Ріхтер, Abstraktes Bild, 1976
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			Герхард Ріхтер, Moritz, 2000
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			Герхард Ріхтер, Abstraktes Bild, 1994

		

	
		
			Джефф Кунс
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			Біографія

			Джефф Кунс став одним із перших американських художників, які свідомо пішли від еліти арт-світу до масового споживача мистецтва. В результаті він є одним із найбільш комерційно успішних митців сучасності, і критики стосовно нього поділились на два табори – тих, хто аплодує його іронічному нео-поп мистецтву, і тих, хто не вважає його за художника взагалі. 

			Для Кунса із самого старту кар’єри було важливо не залежати від арт-ринку. Коли він лише починав створювати свої перші роботи, він круто змінив свій рід діяльності – від продажу членст­ва у Нью-Йоркському MoMA до посади брокера на Уолл-Стріт. Світ цінних паперів допоміг йому стати фінансово незалежним і самостійно оплатити свої перші мистецькі кроки. 

			Його «переїзд» на Уолл-Стріт і перша виставка відбулись у 1980 році. В Новому Музеї Кунс представив три підсвічені пилососи у вітринах з плексигласу. Та справжня медійна слава прийшла до художника у 1986, коли він та його колеги – Пітер Холлі, Ешлі Бікертон та Маєр Вайсман – разом опинились на обкладинці «New York Magazine» під гучним іменем «Гаряча Четвірка». 

			За два роки після цього Кунс вийшов на міжнародній рівень, представивши серію скульптурних робіт «Banality» – плюшеві іграшки та опудала тварин він збільшив у декілька разів, тим само визначивши вектор своєї подальшої творчості. Одним із головних натхнень Кунс вважав Енді Воргола та його захоплення масовою культурою, хоча сам здобув статус «Марселя Дюшана» свого часу. 

			В той же період Джефф Кунс представив широкій публіці серію, яка й досі вважається його найбільш неоднозначною роботою. «Made in Heaven» – це монументальні фотографії Джеффа Кунса та його тоді ще дівчини Ілони Сталер. На фотографіях пара, яка згодом після виставки заручилась і одружилась, представлена повністю голою та під час сексуального акту. 

			Незважаючи на незадоволення публіки, зрештою популярність Кунса навіть зросла після такого провокативного мистецтва, і відтоді лише збільшувалась. В наступні десятиліття американський художник, першими роботами якого були сюрреалістичні картини в дусі Сальвадора Далі, досліджував теми сексуальності, кітчу, слави, консьюмеризму та ди­тинства у своїх скульптурних роботах.

			Творчість

			Весь творчий шлях Джеффа Кунса з кінця 1970-х і до сьогодні – це зіткнення між високим мистецтвом та популярною культурою. Як відомий дадаїст Марсель Дюшан бачив американські мости та водопровід найкращими витворами мистецтва цієї країни, так Кунс позбавляв промислово вироблені речі їхнього практичного призначення та представляв їх як арт-об’єкти. 
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			В його роботах спостерігається і концептуальна, і естетична складова, які викликають у глядача неоднозначну реакцію. Особливо серед тих, хто звик до класичного образотворчого мистецтва. Кунс міксує кітч із високою культурою, релігію – з еротикою, невагомість – із масивністю. Його нехтування абстрактним мистецтвом здобуло йому славу найбільш улюбленого художника в широких масах. 

			Парадоксально, але еліта світової арт-сцени теж здалась під напором робіт Джеффа Кунса, який оголосив поганий смак своєю головною мистецькою концепцією. Серед колекціонерів сьогодні вважається гарним смаком купувати його роботи за мільйони доларів, адже це свідчить про те, що ця людина розуміє іронію. 
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			Сьогодні Джефф Кунс має цілу мистецьку фабрику в Нью-Йорку, за аналогією з фабрикою Енді Воргола. На фабриці Кунса постійно працює від 90 до 120 асистентів. Процес створення скульп­тур він оптимізував до такого рівня, що це більше нагадує масове виробництво на конвеєрі, щоправда, вартість цих скульптур робить їх доступними лише найзаможнішим колекціонерам. 
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			Джефф Кунс, Popeye, 2009-2011
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			Джефф Кунс, Made in Heaven, 1989
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			Джефф Кунс, Кролик – повітряна куля до параду Дня Подяки, 2007
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			Джефф Кунс, Gazing Ball (Bottlerack), 2016
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			Джефф Кунс, 12-ти метрова повітряна куля на концерті Jay-Z

		

	
		
			Назар Білик
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			Біографія

			Назар Білик є наймолодшим митцем, серед представлених у цій книзі, однак свій статус одного із найцікавіших сучасних художників України він цілковито заслужив. Народився майбутній скульптор у 1979 році у дуже творчій родині у Львові. 
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			Його мати, Наталія Борисенко, є художником по текстилю, а батько, Микола Білик, – відомий скульптор, який з 1994 року викладає у Київському державному інституті декоративно-прикладного мистецтва та дизайну ім. М. Бойчука та має звання народного художника України.

			У закладі, де його батько навчає студентів скульптури та композиції, Назар здобув свою першу художню освіту, а потім продовжив навчатись у Національній академії образотворчого мистецтва та архітектури, де з недавніх пір викладає і сам. 

			Ще в дитинстві Назар із родиною переїхав у Київ, де він зараз живе і працює. Його студія знаходиться в окремому одноповерховому будинку на Подолі – там він створює об’єкти публічного мистецтва, експериментальні скульптури, які потім представляються на виставках і в музеях в Україні та по всьому світі, та інколи виконує приватні замовлення. 

			Виставлятись Назар Білик почав ще у 2005 році на київському «Трієнале скульптури», однак лише у 2010 році став здобувати славу та репутацію у мистецьких колах. Саме тоді пройшла його перша персональна виставка у галереї Bottega в Києві, і перша закордонна – в просторі галереї сучасного мистецтва в Маямі США. 
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			З того часу до його портфоліо додались виставки та фестивалі у Лондоні, Женеві та Відні, роботи стали активно продаватись, а українцям Білик полюбився завдяки двометровій скульптурі «Дощ», що розмістилась на Пейзажній Алеї у Києві. Її невеличкий 80-сантиметровий бронзовий ескіз було продано на аукціоні в США, а згодом для скульптурного парку у штаті Массачусетс замовили точну копію «Дощу».

			Творчість

			Починав Назар Білик із класичної скульптури. Його найвідоміша робота «Дощ» зображає фігуру чоловіка, який підняв обличчя догори у пошуках відповіді. Сам Назар теж постійно звертається до всесвіту з філософськими питаннями і спонукає споглядачів свого мистецтва робити те саме. Так, один із його об’єктів публічного мистецтва – це валун, встановлений на роздоріжжі. За аналогією з казками, на ньому намальована вказівна стрілка, однак прямує вона знизу догори, вказуючи на небо. 

			[image: ]

			Ще одним прикладом того, як скульптор взаємодіє з уже існуючими об’єктами, стала його робота «Усе золото міста» (2015) створена в рамках симпозіуму сучасного мистецтва у невеличкому промисловому місті Іршанськ Житомирської області. Це місто відоме своїми гранітними кар’єрами, тож за основу скульптури Білик взяв великий гранітний валун, зробив у ньому отвір та залив його золотом, демонструючи, що це каміння і є головним скарбом для Іршанську. 

			Останні роки Назар Білик створює більш екзистенціальні та абстрактні роботи, роблячи так звані контрформи основним об’єктом свого мистецтва. Контрформа – це зліпок, що використовується для відливу готової скульптури. Для Білика вона символізує момент виникнення речі з небуття та перетворення ідеї на матеріальну форму – цьому він присвятив окрему серію своїх робіт під назвою «Контрформи» у 2012 році.

			[image: ]

			Наразі скульптор працює із бронзою, склом і полімерами, та звертаеться до фотографії. З останніх його робіт вражає картина «Над печерою Каппадокії» (2018) з серії «Уявні відстані», що виставлена у Київській картинній галереї, а також декілька скульптур у вигляді людських голів. Їх Назар створив з полімерних смол у тій же серії та назвав «Портретами».
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			Назар Білик,«Простір навколо», 2017
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			Назар Білик,«Дощ», 2010
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			Назар Білик,«Сон», 2010
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			Назар Білик,«Кілька Напрямів», 2010
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