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Prof. Dr. Dalia Judovitz, Emory University Atlanta, Georgia (USA), fellow of the Institute STAR UBB

Reenvisioning Artistic Creativity: Modern & Post-Modern Implications of Balzac’s “The Unknown
Masterpiece”*

Honoré de Balzac’s representation of artistic creativity in The Unknown Masterpiece (published in
1831 and revised and expanded in 1837) has exercised an inordinate fascination for painters, writers
and philosophers alike. Depicting the travails of artistic creation, this iconic tale has emerged as a
fable of the dilemmas confronting modern artists. Paul Cezanne and Pablo Picasso proclaimed their
identification with Frenhofer, the tale’s painter protagonist. But the impact of Balzac’s account of
the creative process extended far beyond the realm of painting, as we can see in Karl Marx’s
reference to this tale to describe his own feelings as he prepared to unveil Capital: A Critique of
Political Economy (1867), his unfinished philosophical “masterpiece.” Starting with an analysis of the
importance of criticism in the work of artistic creation (as bolstered by T.S. Eliot’s modernist
account), this paper examines the role of critical reception and consumption for the production of
art. Challenging humanist ideology of the artist as unique creator, it attempts to demystify the
creative process by showing how artworks derive their meaning not from personality or intention,
but from the artist’s critical labor within a playing field of determined cultural traditions.

Closer scrutiny of The Unknown Masterpiece reveals that Balzac’s depiction of Frenhofer’s
artistic genius involve his revisions and completion of a fellow artist’s work, bringing to the fore the
importance of consumption for artistic production. The subsequent unveiling and critical reception
of Frenhofer’s “masterpiece” shows that the position of the artist as producer cannot be separated
from that of the spectator/critic. Moreover, it furthers postmodern considerations of the locus of an
art work’s meaning (Maurice Merleau-Ponty) and its capacity to bring about the new, to happen and
make things happen (Jean-Frangois Lyotard). Underlying my analysis is Marx’s contention that
consumption produces production insofar as it complements and completes it and Roland Barthes’s
suggestion that the “death” of the author entails the rise of the reader or spectator, bringing to the
fore the importance of critical consumption as constitutive element of the creative act. By reframing
the creative act as a process that gains completion upon the critical intervention of the spectator,
the meaning of the work of art is postponed and kept open to future appropriation and consumption.

*This lecture is supported by the STAR UBB Institute for Advanced Studies in Science and Technology, through
the UBB CENTENARY FELLOWSHIPS program —,,Lucian Blaga” International Advanced Fellowship 2019



Re-imagindnd creativitatea artisticd: implicatii moderne & postmoderne ale ,,Capodoperei
necunoscute” a lui Balzac*

Reprezentarea creatiei artistice in nuvela lui Honoré de Balzac ,,Capodopera necunoscuta” (publicata
n 1831 si revizuita si extinsad in 1837) a exercitat o fascinatie neobisnuita atat pentru pictori, scriitori,
cat si pentru filosofi. Descriind travaliul creatiei artistice, aceasta povestire emblematica a aparut ca
o fabuld a dilemelor cu care se confrunta artistii moderni. Paul Cezanne si Pablo Picasso s-au
identificat programatic cu Frenhofer, pictorul protagonist al povestirii. Dar impactul abordarii
procesului creativ de catre Balzac s-a extins mult dincolo de domeniul picturii, asa cum se poate
vedea din referinta lui Karl Marx la aceasta povestire, pentru a-si descrie propriile sentimente pe
masurd ce se pregatea sa scrie Capitalul: o criticd a economiei politice (1867), ,capodopera” sa
filosofici neterminata. incepand cu o analizi a importantei criticii in munca de creatie artistica (asa
cum a fost sustinuta de abordarea modernistd a lui T.S. Eliot), conferintd de fata analizeaza rolul
receptarii critice si a consumului pentru productia de arta. Provocand ideologia umanista a artistului
ca un creator singular, aceasta conferinta incearca sa demistifice procesul creativ, aratand ca operele
de arta Tsi deriva semnificatia nu din personalitatea sau intentia artistului, ci din munca sa critica in
cadrul unui cdmp dinamic de traditii culturale determinate.

O investigatie mai aprofundata a ,Capodoperei necunoscute” a lui Balzac dezvaluie ca
descrierea a geniului artistic al lui Frenhofer implica revizuirea si finalizarea de catre acesta a operei
unui alt artist, aducand in prim-plan importanta consumului pentru productia artistica. Descoperirea
ulterioara si receptarea critica a ,capodoperei” lui Frenhofer arata ca pozitia artistului ca producator
nu poate fi separata de cea a spectatorului / criticului. Mai mult decat atat, aceasta genereaza
consideratii postmoderne despre situarea semnificatiei unei opere de arta (Maurice Merleau-Ponty)
si capacitatea sa de genera noul, de a se petrece si de a face lucrurile sa se intdmple (Jean-Frangois
Lyotard). La baza acestei analize se afla argumentul lui Marx conform caruia consumul produce
productia in masura in care o complementeaza si o completeaza, precum si sugestia lui Roland
Barthes ca ,,moartea” autorului permite nasterea cititorului sau a spectatorului, aducand astfel in
prim-plan importanta consumului critic ca element constitutiv al actului creativ. Prin regandirea
actului creativ ca un proces care se implineste prin interventia critica a spectatorului, semnificatia
operei de arta este améanata si mentinuta deschisa pentru viitoare aproprieri si (noi modalitati de)
consum.

*Conferinta este sprijinita de Institutul de Studii Avansate in Stiintd si Tehnologie STAR-UBB, prin programul
FELLOWSHIPS DEDICATE CENTENARULUI UBB —,,Lucian Blaga” International Advanced Fellowship 2019

Drd. lolanda Anastasiei, Universitatea , Babes-Bolyai”, Cluj-Napoca, Facultatea de Istorie si Filosofie

De la experienta esteticd la experienta participativd a publicului in galeriile contemporane

Prezentarea de fata vizeaza relevanta spatiului galeriei in perceperea si aprecierea estetica a
operelor de artd contemporana. Astfel, propun o intelegere a spatiului in sine al galeriei ca un factor
integrant al experientei estetice a publicului amator de artd contemporana. Maniera in care sunt
dispuse lucrarile intr-o expozitie, lumina, designul efectiv al incaperii galeriei, toate acestea apar
adeseori ca elemente ce ne influenteaza modul de intelegere a lucrarilor de arta. Pe de alta parte,
teoriile institutionale ale artei aduc deja in discutie problema validarii ce o detin institutiile artistice
ca parte integranta a lumii artei, in Thzestrarea unui obiect cu statutul de obiect de arta. Cand
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patrundem intr-o galerie, anticipam de la bun Thceput faptul ca avem de-a face cu obiecte sau actiuni
artistice, iar acest aspect influenteaza modul nostru de a ne raporta la ele.

Pentru a putea analiza efectul galeriei in receptarea lucrarilor de artd de catre public este
nevoie de o detasare fata de mitul unui spatiu neutru in care regasim un privitor complet detasat. Cu
atat mai mult cu cat, in decursul secolului trecut, discutam de un fenomen al artei participative ce ia
amploare in performance, happening sau instalatii, unde publicul este implicat direct in procesul de
creatie. O vreme considerabild modelul unui spatiu expozitional neutru a fost asociat cu cel al
galeriei de tip white cube in care arta putea fi experimentata mai degraba intr-o forma intelectuala
sau spirituala decat una propriu-zis fizica. Pe de alta parte, insasi estetica de tipul white cube
(absenta ferestrelor, a luminii naturale, spatiul alb imaculat) induce adeseori publicului o senzatie de
ostilitate Tn raport cu mediul. Un aspect sugestiv in acest sens il sesizeaza Brian O'Doherty in cartea
sa Inside the White Cube, The Ideologyof the Gallery Space (1976), in care considera ca spatiul de tip
white cube tinde sa elimine vizitatorul galeriei ca individualitate. Mai precis, el se refera la un
moment in care noi, in calitate de vizitatori ce trecem pragul galeriilor white cube, tindem sa ne
adaptam la rigorile estetice si institutionale ale acestui tip de spatiu si sa ne auto-percepem in
termeni extrem de generali. Daca nu mai privim galeria white cube doar ca un loc neutru si ludm in
calcul influenta spatiului asupra discursului artistic si a receptarii acestuia de catre spectator, survin
cateva intrebari esentiale: ce efect are mediul de expunere al galeriei asupra experientei noastre
estetice? Poate fi unul din factorii declansatori ai acesteia? Daca da, atunci este posibila extinderea a
domeniului experientei estetice a publicului prin angajarea sa directa intr-o expozitie?

Pentru a intelege implicatiile estetice ale spatiului galeriei asupra experientei publicului,
propun utilizarea conceptelor de environmental aesthetics (estetica mediului) si aesthetic
engagement (angajamentul estetic) in maniera abordarii lui Arnold Berleant. Acesta vorbeste despre
mediu nu doar ca un spatiu fizic propriu-zis ce contine o incarcatura estetica, ci de un mediu social
privit ca un intreg, ca o comuniune interdependenta intre oameni si loc. Conceptul de environmental
aesthetics poate fi util in cazul de fata daca percepem galeria ca un loc in care publicul este implicat
direct, iar experienta sa esteticd nu este una pur vizuald, ci stimuleaza toate celelalte simturi. Cat
despre angajamentul estetic, el ne poate ajuta sa intelegem procesul prin care spectatorul poate lua
parte activ in determinarea experientei estetice, acest aspect revenindu-i nu doar spatiului de
expunere sau lucrarii de arta.

% % %

Lector Dr. Horea Avram, Universitatea ,Babes-Bolyai”, Cluj-Napoca, Facultatea de Teatru si Film

Teritorii portabile. Peisajul ca interfatd, situl ca discurs politic

n prezentarea mea voi discuta dimensiunea intermediald, artistica si politicd a peisajului, pornind de
la lucrarile artistului canadian Edward Burtynsky, incluse Tn seria The Anthropocene project.
Cunoscut pentru fotografiile sale de mari dimensiuni infatisand peisaje ,manufacturate” — adica,
modificate de interventia umana - Burtynsky propune fin aceasta serie o abordare
multidisciplinara care combina fotografia, filmul, realitatea virtuala, realitatea augmentata si
cercetarea stiintifica pentru a investiga influenta umana in ceea ce priveste starea actuala si
dezvoltarea viitoare a pamantului. Absorbind in egald masura traditia picturald peisagistica si
conventiile fotografiei documentare, Burtynsky reuseste sa reformuleze in mod radical aceste
traditii propunand compozitii de mari dimensiuni ce vizeaza spatializarea si temporalizarea
imaginii. Rezultatul acestor explorari se constituie in ansambluri complexe, de dimensiuni
coplesitoare, insa centrate pe corp si cu un puternic impact senzorial.



Argumentul meu este ca lucrarile seriei The Anthropocene project propun o schimbare de
perspectiva nu doar in ansamblul lucrarilor lui Burtynsky, ci si Tn peisagistica in general, marcand un
transfer de la peisaj la teritoriu si de la estetica la politica. Mai exact, lucrarile prezintd un anumit
sens al sublimului (in sensul propus de Kant sau Burke, ca efectul de vastitate si putere infinita pe
care ceva il induce asupra unei persoane), dar in acelasi timp opereaza o corporalizare a imaginii si,
ca atare, o particularizare si o descentralizare a semnificatiei (oarecum conexa cu conceptul de non-
site teoretizat de Robert Smithson). In consecinta, peisajul nu mai este o vista, distant3 si nealterats,
ci 0 zona de interactiune centrata pe corp (mai ales prin utilizarea tehnologiilor VR si AR), un teritoriu
deschis activarilor si negocierilor, inclusiv Tn cheie politicd prin articularea unui discurs activist
ecologist.

% %k

Prof. Dr. Petru Bejan, Universitatea ,Alexandru loan Cuza” lasi, Facultatea de Filosofie si Stiinte
Social-Politice
Exigenta ,,participdrii” in arta contemporand

Prezenta comunicare propune o reflectie asupra conceptului de participare in estetica si arta. Vor fi
evocate, pe de o parte, ocurentele filosofice ale termenului in discutie, dar si, pe de alta parte,
momentele decisive ale configurarii unei ,estetici a participarii”, reclamate tot mai insistent Tn arta
contemporand. Sunt avute in vedere practicile recente, circumscrise exigentelor relatiei, actiunii,
implicdrii, interventiei, angajamentului, comunicdrii, transformdrii, cat si efectele acestora fin
dispozitivele de producere si de receptare ale artei. Cat de ,actuald” mai este figura artistului
dezangajat, neutru, echidistant, detasat cu premeditare de optiuni — sociale, politice sau ideologice?

% % %

Drd. Georgiana But, Universitatea ,Babes-Bolyai”, Cluj-Napoca, Facultatea de Istorie si Filosofie

Tematizarea expunerii in lucrdrile-expozitii ale anilor 1960-1970

imi propun sa analizez modul in care instalatia expozitionald este tratatd in ,lucrérile-ca-
expozitii” (Altshuler, 2013) din perioada 1960-1970, mai precis, manifestarea preocupararii artistilor
pentru conditiile de receptare la nivelul instalatiei.

Tn Muzeul de Artd Modernd (1968-1972), Marcel Broodthaers abordeaza spatiul, conventiile
de expunere si conditiile de receptare ca elemente structurale ale lucrarii. Dar, deja in prima parte a
secolului 20, lucrari de dimensiunea unei incaperi realizate de El Lissitzky plasau peretii, spatiul si
elementele considerate pana atunci auxiliare (secundare, contextuale) in interiorul lucrarii, iar
galeria se transforma intre-o rama dinamicd. in Cabinetul abstract (1927-28) granitele si inegalititile
ierarhice dintre obiecte si ramele lor se dizolva, pentru a obtine o expunere ce trebuie perceputa ca
totalitate si Tn care fiecare element devine motiv plastic (Celant, 1982). Ceea ce era secundar si
exterior intr-o expunere devine substantd si material. Este semnificativ faptul c3, in lucrarea de
dimensiunea unei incdperi, interesul vadit pentru modalitatea de receptare se manifesta prin
intermediul instalatiei expozitionale.

Anii '60-"70 au adus schimbari majore in relatia lucrarii cu contextul sdu de expunere.
Autonomia obiectului de arta este contestatd, conventiile de prezentare sunt provocate, apare o
sensibilitate sporita fata de relatia dintre artd si spatiu, iar practicile criticii institutionale intervin,
adesea Tn manierd site-specific, in spatiul expozitional. in aceeasi perioadd, termenul de instalatie
incepe sa fie folosit pentru a desemna documentarea fotografica a amplasarii lucrarilor in spatiul
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expozitional (installation shots sau vederile din expozitie), care este preluat ulterior pentru a denumi
noua practica artistica — installation art — conturata in anii ‘70 (Bishop, 2005).

Avand in vedere aceste evolutii, intrebarile care se desprind in ce priveste lucrarile-expozitii
de la finele anilor 60 si inceputul decadei urmatoare sunt: cum este tratata instalatia expozitionala
de catre artisti Tn raport cu lucrarea? Ce diferd, prin prisma logicii parergonale a instalatiei, fata de
experimentarile avangardei istorice cu expozitia?

Pentru a raspunde la aceste intrebari voi discuta trei cazuri relevante din istoria interventiilor
expozitionale al neo-Avangardei: Marcel Broodthaers, Michael Asher si Daniel Buren. in lucrérile lor,
preocuparea pentru conditiile de receptare se manifesta ca tematizare auto-reflexiva a expunerii.

Cuvinte cheie: instalatie expozitionala, expozitie-ca-lucrare, neo-avangarda, parergon

% % %

Drd. Rares-Augustin Craiut, Universitatea , Babes-Bolyai”, Cluj-Napoca, Facultatea de Teatru si Film

»De la frumusete si bucurie absolutd, la infern si groazd (...)”. Mdncarea ca mediu in seria de
performance-uri ,,Viata cotidiand” de Bobby Baker

Contextul atentiei recente a filosofiei occidentale pentru mancare, teoretizat de Dave Monroe,
Elizabeth Telfer sau Nicola Perullo, ne ofera ocazia sa consideram estetica mancarii in unele dintre
lucrarile artistei britanice Bobby Baker. Lucrarile ,Demonstratia de gatit” si ,Cum sd faceti
cumparaturi” fac parte din seria de performance-uri ,Viata cotidiand”. Vom analiza mai intai
problema (non)consumului in aceste opere din perspectiva ,fenomenologiei gustului” dezvoltata
Carolyn Korsmeyer si cea a apetitului vizual. in al doilea rand, vom analiza proiectele artistei dintr-o
perspectivd post-mediu Kraussiana, care sprijind conceperea actiunilor alimentare ca ,suport
tehnic”, intr-o relatie discursiva diferita de definirea alimentului ca mediu fizic in arta.

“From utter beauty and joy, to hell and horror (...)”. Food as a medium in the “Daily life”
performance series of Bobby Baker

From Plato’s rejection of the senses as a dependable source of knowledge, and more specifically of
food as a distraction form, thought to Kant's downgrading of taste to the bottom of the hierarchy of
the senses, Western philosophy has come a long way. Food is receiving increase attention from
authors like Dave Monroe, Elizabeth Telfer or Nicola Perullo. And it is this current setting of edible
art and aesthetics, that gives us the opportunity to consider the aesthetics of food in some of Bobby
Baker’s works from the “Daily life” performance series: the “Kitchen Show” and “How to shop”.

Baker’s performance art works have been closely related to disabled art due to her life long
struggle with mental illness. Her stage persona, that debuted in 1988 with the show “Drawing on a
mother’s experience”, is a chatty suburban woman perpetually busy with sourcing, pairing and
serving food, in odd set-ups, combining tension and humour. Food is always central to her shows,
not so much as a topic, but rather in its use as a medium. Her performances have generated a
considerable amount of academic analysis and interpretation, mostly based on feminist theory and
performance studies.

For a refreshing perspective on her works we will theorize first of all in a context that draws
inspiration from of Carolyn Korsmeyer’s “phenomenology of taste” and the condition of visual
appetites. The issue of (non-)consumption appears crucial for food performances/art (Is it even food
art/performance if we don’t get to eat?) and crucial in establishing if “this” can be art, because it
typically opens to the problem of function (Is it still art if we do eat?).
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Secondly we will look at Bobby Baker’s work from a Kraussian post-medium perspective, one
that supports conceiving food act(s) as “technical support”, rather than fixating on food as a physical
medium. Here medium will be understood as a relational, discursive system, rather than the
functions of material attributes, including taste in our case. This does not give a complete account of
Bobby Baker’s use of food in performance, but it does help us to understand how she developed
food in a tradition of food performances, originated in modern art with the Futurists, and advanced
ever since by various artists and movements, from Fluxus to Martha Rosler, from Gordon Matta

Clark to Rirkrit Tiravanija.
* % %

Dr. Mircea Valeriu Deaca, Universitatea din Bucuresti, Departamentul de Studii culturale, Scoala
doctorala a Facultatii de Litere
Scurtd prezentare a modelului cognitiv al ciclului de control si al cupldrii circulare in film

Prezentarea de fata ia in considerare ipoteza prezentei modelului cognitiv al ciclului de control
inteles ca tipar dinamic ce structureaza intelegerea si experienta filmului. Modelul este o schema
dinamica ce cuprinde patru stadii (staza initiala, tensiune, actiune, staza finald) care se manifesta
concret n diversele domenii conceptuale inh care un agent interactioneaza cu o entitate externa
sferei sale de control. Ciclul de control este utilizat Tn gramatica cognitiva ca instrument explicativ al
structurilor semantice generate de constructiile gramaticale. Tn domeniile morale si sociale ciclul de
control epistemic si afectiv este de asemenea prezent. El poate fi aplicat si in cazul analizei
constructiilor semantice din film. Modelul poate explica mecanismele de captare perceptiva a
stimulilor media, imaginea cinematografica, cuplarile circulare formate de juxtapunerile planurilor
filmice, emergenta si elaborarea emotiilor, cuplarea dintre informatia verbala si vizuala, elaborarea
constructiilor conceptuale figurative de genul metonimiei si metaforei, conceptualizarea miscarii in
film, dinamica ciclurilor de control puse in opera de actiunea corporalizata a personajelor si formele
de control epistemic care definesc rolurile narative in film.

in domeniul analizei de film sunt identificate mai multe domenii de interactiune conceptuald
care acopera diferite nivele de complexitate cognitiva si se desfasoara pe plaje de timp distincte.
Atentia spectatorului se poate focaliza asupra domeniilor de conceptualizare prefigurativa,
figurativa, diegetica, simbolica, narativa, a rolurilor narative, afectiva si discursiva.

Cuvinte cheie: model cognitiv, ciclul de control, enactiune, corporalizare, analiza de film,
domenii conceptuale.

A Brief Survey of the Control Cycle, and the Circular Coupling in Film

The question set up for examination in this paper is whether there is a cognitive model that
underpins human sense-making in the context of film experience. The study focuses on the cognitive
model based on the action of control, understood as an explanatory instrument for sense making,
and follows up with the possible applications in the domain of film analysis. The control cycle is
commonly used to explain linguistic and semantic phenomena. Epistemic and affective controls are
also displayed in social and moral domains. The model can also help us to describe the perceptual
relation of the viewer with the cinematographic image, the circular couplings displayed by
sequences of shots in cinematographic editing, the emergence of emotions, the coupling between
verbal and visual information, the elaboration of metonymic and metaphoric conceptual
constructions, the conceptualizing of movement in film, the dynamics of control cycles in mediated
representations of embodied action in films, and the epistemic control engaged between different
types of narrators / conceptualizers in films.



In the domain of film analysis several conceptual domains of interaction are identified.
Henceforth the attention of the viewer can be focused and bring forth on the stage of conceptual
construction the prefigurative, figurative, diegetic, symbolic, narrative, conceptualizer, affective, or
the discursive level.

Keywords: control cycle, embodiment, enaction, film analysis, cognitive model, conceptual
domains.

* %k

Conf. Dr. Catalin Gheorghe, Universitatea Nationala de Arte ,,George Enescu”, lasi, Departamentul
de Istoria si Teoria Artei, si Vector Studio:
Estetica decoloniald, altermodernitatea si metamodernismul in practica cercetadrii artistice

Gandita, in premisele sale, de grupul de lucru modernitate/colonialitate/decolonialitate incad de la
sfarsitul anilor '90, estetica decoloniald presupune reflectia asupra unor genealogii ale re-existentei
ca forme de identificare a unor potentialitati ale rezistentei fata de interpretarea autoritarista a
modernitatii si fata de faptele partii sale intunecate, colonizarea necropolitica. Abia in anii 2010 are
loc prima expozitie din perspectiva esteticii decoloniale. Daca modernitatea este vazuta ca ordine
dominanta a reprezentarii care determina formarea canonului ce functioneaza ca instrument de
excludere, estetica decoloniald propune o situare transmoderna (transnationald si interculturald)
preocupatd de eliberarea simturilor si a sensibilitatilor. in aceste conditii, decolonialitatea se situeaza
critic n raport cu alte doua forme de eliberare fatd de modernitate, respectiv altermodernitatea
(Nicolas Bourriaud) si metamodernismul (Timotheus Vermeulen si Rkbin van den Akker). Micro-
cercetarea prezentata n cadrul conferintei ETA 2019 incearca sa arate cum anume decolonialitatea,
altermodernitatea si metamodernismul functioneazd asemenea unor markeri epistemologici,
respectiv asemenea unor descriptori metodologici care sintetizeaza o serie de caracteristici ale
contemporaneitatii prin intermediul carora se pot explica practici culturale asimilate, printre altele,
si cercetarii artistice.

% % %

Lector. Dr. Codruta Hainic, Universitatea ,Babes-Bolyai”, Cluj-Napoca, Facultatea de Istorie si
Filosofie
Corp semiotic, sens intrupat si experienta esteticd a vietii cotidiene

Prezentarea de fata isi propune sa aduca unele clarificari conceptuale privind dimensiunea
evaluativa a esteticului, pornind de la ideea ca proprietatile estetice se constituie ca un rezultat
cultural si sunt intrupate fizic. Cercetarea beneficiaza din plin de aparatul conceptual specific
semioticii, intrucdt semioza corporald este ea insdsi perceputd ca o intrupare culturald a semnelor
naturale. Pentru o lungd perioadd de timp, semiologia structurald a accentuat problema
arbitrarietatii, unde semnele reprezentau pur si simplu niste parti ale unor relatii abstracte. Astazi
insd, centrul de interes s-a mutat catre natura materiala si corporala a semnelor. Aceasta nu este
vizibild doar iIn comunicarea nonverbald sau paraverbald unde corpul uman este el insusi semnul-
vehicul, dar si in procesele mai complexe, de procesare cerebrald a semnelor acustice, vizuale sau de
alta natura, in care corpul se constituie de fapt ca un interpret al semnelor.

Dincolo de problemele rezultate in urma efortului de clarificare conceptuala, trebuie spus ca
cele mai mari obstacole in aprecierea sensului intrupat este faptul ca filosofii si teoreticienii
limbajului s-au concentrat, aproape exclusiv, asupra limbajului, fie el vorbit sau scris, considerat ca
unicul revelator al adevérului si sensului. Tmpotriva unei perspective centrate asupra limbii, care a
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determinat multe perspective de gandire sa treaca cu vederea tocmai raddcinile cele mai adanci ale
sensului, prezenta lucrare propune o trecere dincolo de sensul lingvistic in sfera sensului din
domeniul artei. Ipoteza de la care s-a pornit este una dubla: (1) estetica nu reprezinta doar o teorie a
artei, cat mai ales un domeniu mai larg de cercetare a felului in care oamenii pot avea experiente cu
sens; (2) aceasta deoarece procesul sensului intrupat din artad este tocmai cel care face posibil sensul
lingvistic.

Prezentarea urmeaza linia filosofiei lui John Dewey si a notiunii sale de experienta estetica
transformatoare - toate experientele au un potential estetic si exploreaza ideea ca sinele, deoarece
este Tn mod intrinsec Tntrupat si legat de mediul sau, poate fi dramatic influentat de arta. Astfel, se
contureaza teza centrald a lucrarii: ceea ce numim minte si ceea ce numim corp nu sunt doua lucruri
distincte, ci aspecte ale unuia si acelasi proces organic, astfel incat toate gandurile noastre, limbajul
si sensurile pe care le conferim, decurg dintr-o dimensiune estetica a experientelor noastre
cotidiene, vazute ca intrupate. Cand spunem ,dimensiune estetica” ne referim in primul rand la
imagini, calitati, pattern-uri, procese senzoriale si in special, emotii.

% % %

Lector Dr. Cornel-Florin Moraru, Universitatea Nationala de Arte, Bucuresti, Departamentul Teorie,
cercetare si educatie prin arte vizuale
De la Platon catre o filosofie a clubbing-ului. Muzica, dansul si poezia ca exercitare tdacuta a
intelepciunii

Desi adesea citata si comentata de exegetii moderni, gandirea lui Platon despre arta in genere si
despre artele sunetului in particular rimane incd un loc adesea rastalmacit al operei sale. Tncepand
de la alungarea artistilor din Republica (607a), pana la consideratiile sale privitoare la imitatie din
Sofistul, Platon a fost vazut, in general, ca un oponent al artelor imitative si al placerii pe care
acestea o induc sufletului.

La o privire mai atenta insd, majoritatea argumentelor platoniciene Tmpotriva procesului de
imitatie tind mai degraba sa discrediteze un anumit sens simplist al imitatiei, care era vehiculat in
vremea sa la nivelul constiintei comune si care a intrat in agora ideilor prin consideratiile ironice pe
care Aristofan le face cu privire la Eschil si Euripide ih comediile sale. Una dintre trasaturile de baza
ale acestui concept aristofanian de mimesis este acela ca procesul mimetic creeaza o opozitie
radicald intre obiectul imitat (ca obiect iluzoriu, depozitar al falsitatii) si naturd (ca garant al
adevarului). Dupa cum vom argumenta, Platon incearca in locurile Tn care trateaza ideea de imitatie
(Republica Ill, X; Legile 11) sa arate problemele ce decurg din postularea acestei opozitii si sa deschida
calea catre un alt mod de a privi conceptul de imitatie, care face ca mimesis-ul sa nu fie o simpla
copiere iluzorie a unui lucru, ci o punere in armonie si masurd a ordinii intelectului (kdopog vontog)
cu ordinea simturilor (kdopog, aicbntog).

Acest efort poate fi cel mai bine surprins in dialogul Legile, unde Platon gandeste yopela ca
imitatie producatoare de placere a naturii insesi prin masura, armonie si gesticulatie, care are un real
potential educativ. Dar xopeia desemneaza, de fapt, muzica si dansul luate ca un tot unitar, motiv
pentru care termenul ocupa intregul spectru semantic a ceea ce noi, astazi, numim petrecere sau
clubbing. n calitate de punere in acord a diferitelor parti ale fiintei umane, xopeia sau, pentru a
folosi termeni contemporani oarecum anacronici, clubbing-ul, are in cadrul societatii un rol foarte
important: ea este, in acelasi timp, mpog dpetnv nawdeiag (educatie in vederea virtutilor civice) si tfig
ToU oWHATOC APETAC (excelentd sau perfectionare a corpului). in mésura in care pune in armonie



fiinta umana ca intreg, xopeia este ganditd de Platon ca fiind ,educatia in genere”, luata in
totalitatea aspectelor sale (OAn pév mou xopeia 6AN MASEVGLS AV AUTV).

Transpusa in coordonatele gandirii contemporane, lectia lui Platon ar putea fi fructificata
pentru construirea unei noi raportari la artele sunetului in general si la determinarea conexiunilor
existente Tntre acestea si dans in contextul DJing-ului ca forma de arta emergenta la finalul secolului
XX. Pe aceastad cale, am putea obtine o noua pozitionare fata de aceste forme de arta contemporana
care sa evite prejudecatile actuale privitoare la clubbing si care sa ne deschida, totodata, orizontul
unei alte conceptii despre educatie in genere.

* %k

Lector Dr. Raluca Oancea (Nestor), Universitatea Nationala de Arte, Bucuresti, Departamentul Foto
Video si Procesare computerizata / Departamentul Teorie, cercetare si educatie prin arte vizuale:

Terrence Malick si cinematograful ontologic

in prezentarea curentd imi propun si sondez capacitatea cinematografului de a surprinde, dincolo
de obisnuitul narativ, idei, afecte, structura intima a realului. Exista o ontologie a filmului? Exista o
“gandire-cinema” ce constituie un mod alternativ de investigare a lumii? Andre Bazin a aratat inca
din anii ‘50 ca montajul are propria sa metafizica, ca simpla alegere a unei adancimi a campului
constituie un exercitiu fenomenologic, un mod de pozitionare fata de real. Gilles Deleuze a afirmat,
treizeci de ani mai tarziu, ca timpul, frica, bucuria, dorinta ca dorintd pot fi dezvaluite in film dincolo
de teritoriul mimesisului psihologic, fara a fi totusi reduse la concept, in concretul lor.

Recent, filosofi si teoreticieni ai filmului vehiculeaza numele regizorului Terrence Malick ca
pe o punte de legdtura intre lumea filosofiei si cea a filmului. Pentru o scurta vreme profesor de
filosofie, traducator al lui Heidegger (Vom Wesen Des Grundes, 1929, GA9), acesta pare sa fi reusit sa
capteze in filmele sale notiuni heideggeriene cum ar fi: lumea, lucrurile, prezenta, angoasa, Fiinta ca
fiinta.

Aceasta prezentare isi propune sa investigheze o serie de productii ale lui Malick pentru a
sonda valabilitatea acestor ipoteze. Pe langa importante caracteristici tematice (transformarea
elementelor naturale in personaje, raportul unu-multiplu) si vizuale (filmari imersive la nivelul ierbii,
filmari acvatice) vor fi urmarite abordarea vocilor din “off” si a laitmotivului (in special cele
wagneriene din The New World).

n ciuda radicalei critici heideggeriene a cinematografului (pe care, in texte ca , A Dialogue on
Language”, 1l reducea la o expresie a Ge-stell-ului, un mimesis trivial, incapabil a transcende
domeniul functionalului) va fi luata in considerare posibilitatea unui “cinema heideggerian” (Marc
Furstenau, Leslie MacAvoy 2007), capabil a reda structura faptului-de-a-fi-in-lume si de a rdaspunde
unor intrebari ca: Poate fi natura apropriata cu ajutorul tehnologiei? Exista o aurd a imaginii tehnice?
Care este relatia dintre natur3, individ, autenticitate si cinema?

% %k %

Lector Dr. Raluca Mihaela Paraschiv, Universitatea Nationala de Arte, Bucuresti, Departamentul
Teorie, cercetare si educatie prin arte vizuale
Singurdtate si solidaritate

Miscarea civica de protest din Polonia anilor "80, SOLIDARITATEA, si-a luat numele dupa forta acestei
valori care a dus la coagularea unor energii intelectuale si sociale in sprijinul muncitorilor grevisti din
Santierul Naval Lenin din Gdansk - de la avocati si profesori care fi asistau pe cei anchetati la actori
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care spargeau cordoanele politiei pentru a interpreta piese de teatru pentru cei izolati de fortele de
ordine, artisti ca Jan Sawka care a creat logo-ul iconic Solidarnosc, regizori ca Andrzej Wajda care a
obtinut, in 1981, Palme d'Or la Cannes pentru ,,Omul de fier” sau decernarea, in 1983, a premiului
Nobel pentru pace lui Lech Walesa. Din 2014 incoace forta acestei valori morale este convertita in
valoare estetica in cadrul European Solidarity Centre (ESC), muzeu detinator al premiului Consiliului
Europei in 2016, spatiu plurimedial care provoaca la dialog prin arhitecturd, expunere si deschidere.
Mesajul kantian al solidaritatii fundamentate pe recunoasterea si aprecierea naturii noastre de fiinte
rationale, este oferit lumii de catre ESC prin filtrul lui Richard Rorty (1989, 191) care vorbeste despre
sentimentul de apartenenta la un grup mai mic si mai local decat integralitatea rasei umane drept
conditie a producerii solidaritatii. in paralel, in Romania anilor 80, ”alienarea (tot mai gravd) a
individului se traducea ... prin distantarea dureroasa a vietii private de cea publica, prin ,masca”
sociald ce trebuia purtatd in scop protector” (Gutd, 2019), ajungdndu-se astfel la un recurs al
artistilor la singuratate pentru a putea avea acces la solidaritate.

Prezentarea investigheaza raspunsul unor artisti (printre care lon Grigorescu, Dan Perjovschi,
Nedko Solakov, Matei Bejenaru, Ana Lupas, Calin Dan) la fenomene sociale si politici publice din
perioada comunista si de tranzitie cum ar fi protestele muncitorilor din Brasov, Decretul 770, politia
politica, demolarile, saracia, emigratia.

Cuvinte cheie: solidaritate, arta contemporana, memorie, comunitate, comunism

% % %

Conf. Dr. Habil. loan Pop-Curseu, Universitatea ,Babes-Bolyai”, Cluj-Napoca, Facultatea de Teatru si
Film
Magie, vrdjitorie, ocultism in lumea contemporand: imagine si kitsch

Prezenta comunicare 1si propune sa investigheze douda fenomene culturale specifice lumii
contemporane. Pe de o parte, este vorba de un proces de detabuizare a magiei, vrajitoriei,
ocultismului, Tn cdutarea unor spiritualitati noi, care sa constituie alternative la marile religii
dominante. Pe de altd parte, avem de-a face cu proliferarea fara limite a kitschului (singura categorie
estetica nascuta de modernitate si venerata de postmodernitate). Cele doua fenomene culturale se
ating si se intrepatrund Tn mai multe privinte si la mai multe niveluri. Vom puncta cateva astfel de
intrepatrunderi, luand exemple din cinematografie si televiziune, design vestimentar, literatura, sau
din universul online — cu miile sale de fete.

% % %

Lector Dr. Ligia Smarandache, Universitatea , Babes-Bolyai” Cluj-Napoca, Facultatea de Teatru si Film
Filmul ca metodd de cercetare stiintificd — un laborator al practicilor postmoderne

Prezentarea pune in discutie demersul creativ cognitiv de cercetare artistica si nevoia de re-evaluare
a disciplinelor umaniste din perspectiva paradigmei stiintifice postmoderne. Adina Pintilie, autoarea
coproductiei internationale Touch me Not, care a castigat Ursul de Aur la Berlin 2018, isi numeste
filmul ,cercetare”. Desi termenii modern sau postmodern se refera mai mult la un anumit context
cultural si nu la un demers de cercetare stiintifica, o expunere a principiilor gandirii de tip
postmodern in contrast cu principiile moderniste ajuta la intelegerea nevoii de integrare a practicilor
creative Tn cercetarea stiintifica.
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Film as a method of scientific research — a laboratory of postmodern practice

This talk raises the question upon the creative cognitive approach of artistic research and the need
to re-evaluate the humanities issues from the perspective of the postmodern scientific paradigm.
Adina Pintilie, author of the international co-production Touch Me Not, who won the Golden Bear at
Berlin 2018, calls her film ,a research." Although Modern or Postmodern terms refer more to a
particular cultural context and not to a scientific research, an exposure to the principles of
postmodern thinking in contrast to modernist principles helps to understand the need to integrate
creative practices into scientific research.

Dr. Calin Stegerean, profesor asociat, Universitatea Nationald de Arte Bucuresti
Victorii ale neoconservatorismului in arta de azi. Cazurile Okwui Enwezor si Chris Dercon

Comunicarea prezinta o analiza a situatiilor care au aparut la teatrul berlinez Volksbiihne dupa
numirea la conducerea sa a lui Chris Dercon si la Haus der Kunst la Minchen dupa preluarea
conducerii sale de catre Okwui Enwezor.

Cele doua cazuri prezinta similitudini care privesc mai multe aspecte legate de programul si
managementul a doud dintre cele mai importante institutii culturale din Germania. Astfel, la
conducerea lor au fost numite direct doua personalitdti de varf ale artei contemporane
internationale Okwui Enwezor, in anul 2011 si Chris Dercon, in anul 2016. Okwui Enwezor, de origine
nigeriano-americana, a fost director al Documenta 11 (1998-2002) si al Bienalei de la Venetia in anul
2015 iar Chris Dercon, de origine belgiana, a fost director artistic al MoMA PS1 din anul 1988, al
Muzeului Boijimans Van Beuningen din anul 1995, al Haus der Kunst din anul 2003 si al Tate Modern
in perioada 2011-2015.

Situatiile care au aparut dupa preluarea conducerii institutiilor respective au vizat conflicte
manifestate intre ei si colectivele celor doua institutii dar si Tn relatie cu institutiile politico-
administrative care au facut numirile initiale si publicul larg. Aceste conflicte au avut la baza pe de o
parte opozitia fata de programele culturale propuse de catre cei doi directori si pe de alta parte
situatiile care au decurs din aspectele informale conexe. Aceste conflicte s-au finalizat in anul 2018
cu demisia sub presiune a celor doi directori.

Comunicarea analizeaza contextul cultural german si european initial, programele culturale
propuse de cei doi directori, conflictele generate in interiorul si exteriorul institutiilor amintite in
raport cu aceste programe, aspectele informale care au contribuit la alimentarea conflictelor,
precum si contextul politico-cultural la finalul de mandat al directorilor respectivi. Sub aspectul
programelor culturale s-a avut in vedere analizarea din punct de vedere estetic a acestora, a
raporturilor traditie — inovatie, local — european (international), a implicarii in conflictele respective a
mediilor artistico-culturale internationale si opiniei publice. Vor fi analizate din punct de vedere al
managementului deciziile celor doi directori ca raspuns la situatiile de criza aparute.

in concluziile lucrdrii, situatiile descrise sunt considerate consecinta unei ascensiuni a
neoconservatorismului definit prin identificarea unor aspecte care s-au manifestat din punct de
vedere estetic In favoarea traditiei, a optiunii pentru local in defavoarea deschiderii europene si
internationale.

Comunicarea va fi ilustrata cu numeroase imagini, cele mai multe cu caracter inedit.

% % %
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Sectiunea ,Atelier de lucru” / ”Workshop” section

Cercetarea artisticd: concept, metodologie si criterii de evaluare /
Artistic Research: Concept, Methodology, and Criteria of Evaluation
coordonatori Prof. Dr. Ruxandra Demetrescu si Prof. Dr. Dan Eugen Ratiu

Una dintre preocuparile constante in mediul academic international o constituie cercetarea artistica
(artistic research), care s-a dezvoltat in ultimul deceniu in contextul institutiilor de Tnvatamant
artistic. Pentru artisti, a devenit Tn egala masura practica artistica si cercetare orientata de practica.
Un teoretician precum Christopher Frayling propune o distinctie intre tipurile de cercetare asociate
domeniului artei: research into art (cercetare despre arta), research through art (cercetarea prin
arta) si research for art (cercetarea pentru artd). Problema centrala este de a distinge intre practica
artisticd ce nu este cercetare si cea care poate primi aceasta titulatura. Exista, fara indoiald, o

2

,traditie cognitiva” a artei si spre aceasta trebuie orientata reflectia asupra cercetarii artistice; in

2

schimb, ,traditia expresiva” a artei nu s-ar califica ca cercetare.

Interventiile vor viza dificultatile definirii conceptului de cercetare artistica, ale stabilirii unei
metodologii specifice si a unor criterii dupa care acest tip de cercetare ar putea fi evaluata: Cum
distingem intre arta ca simpla practica si arta ca cercetare? Cum se schimba arta, atunci cand este
inteleasa (si) ca cercetare artistica? Poate fi artistul (si) un cercetator? Rezultatele sunt opere de arta
si totodata cunoastere stiintifica? Care este specificul cercetarii artistice in raport cu alte tipuri de

cercetare si care sunt consecinte asumarii practicii artistice ca cercetare?

Artistic research is a constant preoccupation in the international academic milieu. For artists, it has
become equally artistic practice and practice-oriented research. A theorist such as Christopher
Frayling proposes a distinction between research into art, research through art, and research for art.
The central issue is to distinguish which artistic practice is research and which is not. There is a
“cognitive tradition” of art and to this should be oriented the reflection on artistic research; instead,
the “expressive tradition” of art would not qualify as research.

The interventions will address the difficulties of defining the concept of artistic research,
establishing a specific methodology, and criteria by which one can assess this kind of research: How
do we distinguish between art as a simple practice and art as research? How does art change when
understood (also) as artistic research? Can the artist be (also) a researcher? Do the results of works
of art also convey scientific knowledge? What is the specificity of artistic research in relation to other
types of research and what is the implication of assuming artistic practice as research?

Participanti:

Prof. Dr. Ruxandra Demetrescu, Universitatea Nationalad de Arte, Bucuresti

Conf. Dr. Catalin Gheorghe, Universitatea Nationala de Arte ,,George Enescu”, lasi

Conf. Dr. Mara Ratiu, Universitatea De Arta si Design, Cluj-Napoca

Prof. Dr. Dalia Judovitz, Emory University, Atlanta, Georgia (USA), fellow of the Institute STAR UBB*

*Participation is supported by the STAR UBB Institute for Advanced Studies in Science and Technology, through

the UBB CENTENARY FELLOWSHIPS program —,,Lucian Blaga” International Advanced Fellowship 2019

* %k
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Sectiunea ,,intalnire cu autorii” / ,,Meet the Author” section
(prezentare carti)

Prof. Dr. Dalia Judovitz, Emory University, Atlanta, Georgia (USA), fellow of the Institute STAR UBB:
Georges de La Tour and The Enigma of the Visible (New York: Fordham University Press, 2018)*

Not rediscovered until the twentieth century, the works of Georges de La Tour (1593-1652) retain an
aura of mystery. At first sight, his paintings suggest a veritable celebration of light and the visible
world, but this is deceptive. The familiarity of visual experience blinds the beholder to a deeper
understanding of the meanings associated with vision and the visible in the early modern period.

By exploring the representations of light, vision, and the visible in La Tour’s works, this
interdisciplinary study examines the nature of painting and its artistic, religious, and philosophical
implications. In the wake of iconoclastic outbreaks and consequent Catholic call for the revitalization
of religious imagery, La Tour paints familiar objects of visible reality that also serve as emblems of an
invisible, spiritual reality. Like the books in his paintings, asking to be read, La Tour’s paintings ask
not just to be seen as visual depictions but to be deciphered as instruments of insight. In figuring
faith as spiritual passion and illumination, La Tour’s paintings test the bounds of the pictorial image,
attempting to depict what painting cannot ultimately show: words, hearing, time, movement,
changes of heart.

La Tour’s emphasis on spiritual insight opens up broader artistic, philosophical, and
conceptual reflections on the conditions of possibility of the pictorial medium. By scrutinizing what is
seen and how, and by questioning the position of the beholder, his works revitalize critical
discussion of the nature of painting and its engagements with the visible world.

*This lecture is supported by the STAR UBB Institute for Advanced Studies in Science and Technology, through
the UBB CENTENARY FELLOWSHIPS program —,,Lucian Blaga” International Advanced Fellowship 2019

Redescoperite doar in secolul al XX-lea, lucrarile lui Georges de La Tour (1593-1652) pastreaza o aura
de mister. La prima vedere, picturile sale sugereaza o veritabild sarbatoare a luminii si a lumii vizibile,
dar aceastda impresie este inselatoare. Familiaritatea experientei vizuale Tmpiedica accesul
privitorului la o Intelegere mai profunda a semnificatiilor asociate vederii si vizibilului Tn perioada
moderna timpurie.

Prin explorarea reprezentarilor luminii, vederii si vizibilului Tn lucrarile lui La Tour, acest
studiu interdisciplinar examineaza natura picturii si implicatiile sale artistice, religioase si filosofice.
Tn urma izbucnirilor iconoclaste si a apelurilor catolice subsecvente la revitalizarea imaginilor
religioase, La Tour picteazad obiecte familiare din realitatea vizibila, dare care servesc, totodata, ca
embleme ale unei realitati invizibile, spirituale. Ca si cartile din tablourile sale, care cer sa fie citite,
picturile lui La Tour cer sa nu fie doar vazute ca simple descrieri vizuale, ci sa fie descifrate ca
instrumente ale intelegerii. Prin figurarea credintei ca pasiune spirituala si iluminare, picturile lui La
Tour testeaza limitele imaginii picturale, incercand sa descrie ceea ce, in ultima instanta, pictura nu
poate sa arate: cuvinte, auz, timp, miscare, schimbari ale inimii.

Atentia acordata de La Tour intelegerii spirituale deschide calea unor reflectii mai largi —
artistice, filosofice si conceptuale — asupra conditiilor de posibilitate a mediului pictural. Prin analiza
a ceea ce este vazut si cum, precum si prin interogarea pozitiei privitorului, lucrarile sale revitalizeaza
discutia critica despre natura picturii si a angajamentelor sale/confruntarea sa cu lumea vizibila.

*Conferinta este sprijinita de Institutul de Studii Avansate in Stiinta si Tehnologie STAR UBB, prin programul
FELLOWSHIPS DEDICATE CENTENARULUI UBB —,,Lucian Blaga” International Advanced Fellowship 2019
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Volumul poate fi comandat pe Amazon.com la adresa: https://www.amazon.com/Georges-Enigma-
Visible-Dalia-Judovitz/dp/0823277445

Despre autoare

Dalia Judovitz este Profesor la Universitatea Emory din Atlanta (Georgia, USA), specialista
recunoscuta international n literatura si filosofia franceza moderna, in special sec. XVII, precum si in
filosofia, estetica si arta contemporana. A detinut mai multe mandate de Director al
Departamentului de Franceza si Italiand, precum si de Director al Studiilor Doctorale, contribuind
decisiv la construirea reputatiei sale in cercetarea internationald. Este autoare a unor lucrari
fundamentale despre filosofia si arta modernd si contemporanad, printre care Subjectivity and
Representation in Descartes: The Origins of Modernity (Cambridge University Press,
1988); Unpacking Duchamp: Art in Transit (University of California Press, 1995); The Culture of the
Body: Genealogies of Modernity (University of Michigan Press, 2001); Drawing on Art: Duchamp,
Dada, & Co. (University of Minnesota Press, 2001); Georges de La Tour: The Enigma of the Visible
(Fordham University Press, 2018).

Tn semestrul 1 din anul universitar 2019-2020 este Fellow al Institutului de Studii Avansate in Stiint3
si Tehnologie STAR UBB — ,Lucian Blaga” International Advanced Fellowship 2019.

% % %k

Dr. Mircea Valeriu Deaca, Universitatea din Bucuresti, Departamentul de Studii culturale, Scoala

uuuuu

Romdnesc (Cluj-Napoca: Editura Mega, 2017)

Cartea reprezinta o modalitate de a explica cum filmul ,,vorbeste” si ,gandeste” cu ajutorul a ceea ce
se poate defini ca scenotopul bucatariei. Ea are ca obiect de analiza scenele de interior filmate n
decorul bucatariei in filme romanesti de dupa 1990. La prima vedere ,bucataria” este un spatiu
diagnostic pentru conditia sociala a personajelor si o cautiune a realismului filmului. Un decor
specific este o marca a unui tip de lume fictionala si a genului cinematografic. Astfel filmul western
este recunoscut de spectator pentru faptul ca decorurile de genul peisajelor naturale ale vestului
american, barul tipic sau strada principald apar pe ecran. Filmul de science fiction include elemente
tipice de categorizare ca nava cosmica, decorul de fundal interstelar or costumele futuriste. O
trasatura distinctiva a filmelor romanesti post 1990 este data de desfasurarea dramei si a conflictului
personajelor in decorul unui spatiu tipic si usor de manipulat cinematografic: bucataria de bloc ce
evoca spatiul urban pauper post comunist. Spectatorul recunoaste un film est european si, n
particular, romanesc in urma aparitiei pe ecran a acestei ,arene” de desfdsurare narative si
dramatice. Acest spatiu are valoare de simptom al unui mod de viata si unei mentalitati specifice si,
pe de alta parte, permite manifestarea unei drame afective ascunse vederii societatii. Este, din
aceastd perspectivd, locul unde spectatorul poate avea acces la afectele si reactiile ascunse ale
personajelor, dar si la un model de jucarie al societatii romanesti aflate in tranzitie.

Pornind de la acest impuls initial cartea reuneste o serie de eseuri si analize ale filmelor
romanesti de dupa 1990. Un scurt film realizat de Cristi Puiu, Un pachet de cafea si un cartus de Kent
(Cristi Puiu, 2004) este pretextul necesar pentru a dezvolta idei despre semnificatiile metaforice ale
consumului alimentar. Cartea se concentreaza apoi asupra frecventei aparitii a perspectivei copiilor
n interiorul fictiunilor romanesti: Amintiri din epoca de aur (Cristian Mungiu, 2009), Patul conjugal
(Mircea Daneliuc, 1993) sau Cum mi-am petrecut sfdrsitul lumii (Catalin Mitulescu, 2006). Aici e
inclus si filmul lui Cristian Mungiu, Bacalaureat (Cristian Mungiu, 2016) in masura in care, desi
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protagonistul din prim-plan e un adult activ si voluntar, totusi ramane victima privirii copiilor. Un
capitol intitulat ,Serial kitchens(s) sau bucatariile serializate” e dedicat bucatariei tip a depresiei
(post) comuniste realizata cinematic in stilistica realismului socialist de grad secund. Filmul
diagnostic ales este Apartamentul (Constantin Popescu Jr., 2004). Vocatia acestui gen de film este
parodia postmoderna si alegoria cu orizont universalist. In capitolul 5, ,,Pharmakon thriller”, revine
lumea filmelor lui lui Cristi Puiu - Moartea Domnului Ldzdrescu / The Death of Mr. Ldzdrescu (Cristi
Puiu, 2005) sau Aurora (2010) — unde sunt aduse in prim plan personajele bantuite de un Rau
provenit din interior sau din exterior. in filmele lui Puiu, pe modelul din Sieranevada (2016), se
profileaza profilul unui individ solitar aflat in confruntare cu un antagonist malefic multiplu si difuz.

Figura tatalui si / sau a fiului ca antierou paradigmatic este subiectul capitolului 6, , Tatal si fiul:
singur acasa. Avatarurile tatalui”. Tatal ,degradat” se manifesta in filme semnate de Mircea Daneliuc
cum ar fi Senatorul melcilor (1995), pelicula ce reia varianta paternitatii decazute din Croaziera
(1981). Alte figuri paradigmatice ale paternitatii discreditate apar in Medalia de onoare (Calin Peter
Netzer, 2009) ori A fost sau n-a fost (Corneliu Porumboiu, 2006) sau, sub forma fiului lipsit de
puterea de a lupta, in Politist, adjectiv (Corneliu Porumboiu, 2009).

Cuplul si familia din filmele lui Radu Jude sunt in centrul atentiei in capitolul 7. in Toatd lumea
din familia noastrd (2012) drama familiald este profilatd pe fundalul terenului bucatariei kitsch, adica
al amalgamului decoratiilor confuze si al emotiilor melodramatic si emfatic afisate. in capitolul 8 este
declinata figura feminind reprezentata ca sotie si mama. Aici se poate urmari evolutia ce se poate
trasa de la instantele de sotie domestica, menajera in casa din Duminicd la ora sase (Lucian Pintilie,
1965), la figura mamei autoritare din Felicia, inainte de toate (Razvan Radulescu, 2009) si apoi la
maternitatea activ-voluntara desenata in stilistica filmului narativ Hollywood din Pozitia copilului
(Calin Peter Netzer, 2009). Capitolul 8 se focalizeaza asupra unui film polemic antiminimalist, Visul lui
Adalbert (Gabriel Achim, 2011). Filmul lui Achim se deschide reflectiei asupra cinematicitatii si valorii
discursului realizat cu imagini. Tn capitolul final cartea revine la analiza culturii violentei, la
personajele cu emotii atenuate si la esecul experimentului educativ promovat de filmul noului
cinema romanesc.

Cartea O bucdtdrie ca-n filme. Scenotopul bucdtdriei in Noul Cinema Romdnesc se gaseste numai in
librariile Carturesti.
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