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Drd. Radu Andreescu, Universitatea ,,Babes-Bolyai” Cluj-Napoca, Facultatea de Istorie si Filosofie:
Legoestetica: jocurile Lego, intre estetica cotidianului si artificare

Existd o componenta estetica incontestabila in succesul de care s-a bucurat jocul creat de celebra
companie daneza Lego. Jocul Lego a devenit deja obiectul unor ganduri filosofice, asa cum ne
demonstreaza Tn special cartea lui Tommaso W. Bertolotti, Legosophie: Petite philosophie du Lego
(Paris, PUF, 2019). Tn acelasi timp, piesele Lego si-au ficut intrarea in arta contemporana atunci cand
au fost folosite de artisti precum Ai Weiwei, care a reconstituit sub forma unui mozaic compus din
sute de mii de piese Lego imaginea Nuferilor lui Monet, sau Zbigniew Libera, care a scandalizat prin
lucrarea Lego Concentration Camp, ce reducea lagarele de exterminare la marfa si la un joc pentru
copii. Scopul meu nu este, in contextul de fat3, cel de a interpreta asemenea lucréri. in schimb, vreau
sa disting Tntre aceste forme de artd in care artistii contemporani consacrati folosesc piese Lego (in
siajul unor practici apropiate de readymades sau de arta pop) si posibilitatea unei artificari a jocului
Lego in forme mai apropiate de modul in care jocul este practicat in mod obisnuit, forme in care
componenta estetica simpla si directa este mai importanta decat declaratiile artistilor contemporani
care pot folosi piesele Lego ca suport al unor mesaje artistice mai subtile (de exemplu, pentru a se
referi chiar la marsandizarea unor obiecte prin prezentarea lor ca Lego, deci ca marfa). Totusi, in
masura in care astdzi arta contemporana nu mai poate reproduce din nou mesajul ingenios al artei
pop care a facut deja demonstratia transfigurarii esteticii comerciale, voi examina si pericolul
prezentarii unor lucrari Lego ca arta, in special acela de a se supune unei judecati care va depista cu
usurinta efecte facile, kitsch sau standardizare estetica dupa modelul obiectivelor turistice sau al
gustului comercial sau popular. Solutia spre care ma indrept este integrarea jocului Lego intr-o estetica
a vietii cotidiene, care nu exclude apropierea lui de sfera artei, dar intelege aceastd apartenenta la
arta intr-un sens metaforic sau cel putin intr-un sens care privilegiaza dimensiunea calitatilor estetice
directe si experienta placerii private, iar nu pe cea a judecatii critice sau valorice, a mesajelor si
declaratiilor artistice si a expozitiei. Daca ne gandim ca, in anii 1990-2000, Lego a trebuit sa faca fata
concurentei reprezentate de jocurile video (o practica deja artificata), putem conchide c3, intr-o lume
care a evoluat spre dematerializare, spre virtual, spre aplatizarea ecranelor si spre imagine, Lego este
un mod de a ne satisface persistenta dorinta pentru real, pentru material, pentru concret, pentru
tridimensional si pentru palpabil, ceea ce face ca Lego sa fie obiectul fascinatiei copiilor si adultilor
deopotriva. Prin faptul ca miniaturizeaza lucrurile intr-un joc, Lego poate fi o posibilitate de a ne
elibera de povara seriozitatii lumii.
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Conf. Dr. Horea Avram, Universitatea , Babes-Bolyai”, Cluj-Napoca, Facultatea de Teatru si Film:
lluzie si meta-cinema: genealogii ale filmului Al

n aceastd prezentare voi argumenta cd cinemaul auto-reflexiv al anilor '70 oferd un cadru conceptual
pentru intelegerea cinemaului contemporan generat de inteligenta artificiala [Al]. Filme precum La
Nuit Américaine (Day for Night, 1973) al lui Frangois Truffaut si The Girl Chewing Gum (1976) al lui John
Smith pun in evidenta multe dintre problemele ontologice si creative ridicate de Al-ul generativ,
inclusiv iluzia controlului regizorului (sau al prompt-ului) asupra realitatii, constructia artificiala a
lumilor cinematografice si granitele fluide ale auctorialitatii, reprezentarii si artificiului.

Prin expunerea propriilor mecanisme de constructie, ambele filme anticipeaza strategii-cheie de
vizualizare ale cinemaului generat de Al. The Girl Chewing Gum deconstruieste auctorialitatea
documentarului prin intermediul unei voci din off care pare sa dirijeze actiunea unei strazi londoneze
intimp real, doar pentru a se dezvalui ca o naratiune retrospectiva a unor evenimente deja inregistrate.
n acest fel, filmul demonstreaza capacitatea aparent magicd a limbajului de a genera lumi, dezvéluind
totodat3 artificialitatea acestora. in mod similar, ficand din productia iluziei cinematografice subiectul
sau central, La Nuit Américaine demistifica procesul realizarii unui film, celebrand totodata puterea sa
de seductie. Ambele filme exploreaza cinemaul ca pe o fictiune atent construita, capabila sa produca
un adevar emotional autentic — un paradox care se intensifica si mai mult in media generativa, unde
lumi audiovizuale convingatoare pot fi create fara existenta vreunui eveniment pro-filmic originar.

Analizand aceste filme aldturi de experimentele recente de film generate de Al ale lui Mark Wachholz,
Jacob Adler, George Huang si Olio Imaginarium, aceasta lucrare sustine ca tehnologiile generative ar
trebui intelese nu ca o ruptura fata de istoria cinemaului, ci ca un punct culminant al indelungatei
preocupari a filmului pentru propriul artificiu. Un meta-cinema. Filmele lui Smith si Truffaut genereaza
intrebari relevante pentru filmul Al: Cine — sau ce — este regizorul? Care este statutul realitatii atunci
cand lumile cinematografice sunt generate, si nu inregistrate? in ce constd auctorialitatea atunci cand
agentivitatea creativa este distribuita Tntre oameni, algoritmi si hazard? Concluzia mea este ca
cinemaul generat de Al nu marcheaza sfarsitul filmului, ci reprezintd cea mai recentd transformare
auto-reflexiva a sa, in care promptul preia rolul ocupat candva de vocea regizorului, parand sa comande
o lume asupra careia, in realitate, nu exercita decat iluzia controlului.
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Drd. Arh. Bianca-loana Braic, Universitatea de Arhitectura si Urbanism ,,lon Mincu” Bucuresti:
Atmosfera esteticd. Consonante scenogrdfice in orasul postindustrial

Ideea ca ,,marii artisti intensificd imaginea privitorului prin imitarea intuitiva a modului in care
contextul vizual construieste imagini” (Semir Zeki) trimite la notiunea de atmosfera. Armonia unui
spatiu determinat de estetica locului, cuprinzand atmosfera pe care noi o percepem, mirosim, simtim
si, Tn esenta, o intuim, constituie un simbol care se cere cercetat in spatiul orasului postindustrial
carbonifer si care 1l defineste printr-un set de particularitati specifice. Compozitia unui astfel de loc,
specifica industriei carbonifere, are o identitate aparte, caracterizata de o estetica simbolica.

Totodata, estetica locului contribuie la definirea identitatii spatiului existent si a modului in care acesta
este perceput si reprezentat. in acest caz, redarea scenografici (cinematograficd) a esteticului specific
orasului industrial minier reprezintd o metoda de conservare si de transmitere a spatiilor. Pornind de
la aceasta asociere interdisciplinara dintre arhitectura si scenografie, consider ca rolul esteticii este



esential in determinarea si protejarea atmosferei specifice unui loc. Estetica este atat un instrument
definitoriu al atmosferei, cat si un simbol definitoriu si intr-o anumita masura, ireversibil al esentei
specifice locului. Aceasta simbolistica integreaza mai multe dimensiuni: antropologica, istorica si
sentimentala.

Cercetarea interdisciplinara a rolului esteticii arhitecturale, dar si a simbolisticii, in cazul orasului
industrial minier, al coloniei si al dimensiunii antropologice care inca exista in familiaritatile specifice
epocii industriale, evidentiaza importanta acestor elemente in configurarea identitatii locului. Aceste
componente ale compozitiei spatiale ofera acea forma de fascinatie, nostalgie si sensibilitate care

poate deveni simbol.
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Dr. Georgiana But, Muzeul National de Arta Contemporanad al Romaniei:
Intre penitenta si potential critic: expozitia monografica in discursul curatorial

Ubicuitatea expozitiei monografice este una din ratiunile care, in mod paradoxal, pot explica numarul
restrans al studiilor istoriografice si teoretice dedicate acestui modelul expozitional. Ideea, formulata
de curatorul Martin Caiger-Smith intr-o conferinta din 2024, isi gaseste corespondentul in argumentul
istoricului de artda Gabriele Guercio. Reconsiderand modelul vietii-si-operei caracteristic studiilor
monografice, Guercio remarca faptul ca senzatia inselatoare de a cunoaste genul monografic se
datoreaza tocmai familiaritatii sale si pledeaza pentru a-i recunoaste complexitatea. (The artist’s
monograph and its project, MIT Press, 2009).

Pe de o parte, trecutul monografiei ca forma potrivita cercetarii academice si aparenta rigiditate
structurald a modelului au contribuit la reputatia pe care Ann Compton o surprinde prin sintagma
,dinozaur metodologic” (in The Art Book, 2007). Pe de altd parte, asa cum remarca Jodo Ribas,
insuficienta istoriografiere a expozitiilor monografice este reprodusa ,de modelul pedagogic al
educatiei curatoriale” curente, unde expozitiile personale sunt rareori asumate drept proiecte de
dizertatie (Afterall, 38, 2015). intr-adevdr, atractivitatea modelului tematic pentru creativitatea si
reputatia curatorialda — model care a consacrat paradigma curatoriatului contemporan — se reflecta in
predominanta sa in studiile expozitionale si discursul curatorial. La aceasta se adauga pozitia expozitiei
monografice in configuratia politica si economicd a artei si perceptia acesteia ca celebrativj,
spectacularizanta si dependenta de logica pietei.

Literatura deja extrem de bogata a studiilor curatoriale a favorizat inca de la inceput, prin publicatii de
referinta, studiul expozitiilor de grup. De pilda, antologii care si-au propus sa scrie istoria expozitiilor
se concentreza aproape exclusiv pe modelul tematic. Mai recent, antologia Monographic Exhibitions
and the History of Art (Routledge, 2018) este una dintre putinele publicatii cuprinzatoare dedicate
studiului expozitiei monografice si a raportului acesteia cu istoria artei. Cu privire la un spatiu mai
familiar, volume precum Cadre invizibile. Retorici si practici expozitionale experimentale in arta din
Romdnia in perioada 1965-1989 (ldea, Cluj, 2019), reprezinta o contributie aproape singulara la istoria
artei romanesti Inteleasa ca istorie a expozitiilor, dar privilegiaza, la randul sau, expozitiile colective,
chiar daca este de remarcat faptul cd editorul antologiei, teoreticianul Cristian Nae, avanseaza studiul
diferitelor tipologii expozitionale, printre care se numara si cel monografic.

n ultimii ani, tema revine tot mai frecvent in articole, interviuri si reflectii ale curatorilor si istoricilor
de artd. Intr-un dialog din 2001, Carolyn Christov-Bakargiev asemina alegerea de a realiza expozitii
dedicate unui singur artist cu o forma de penitenta pentru curatoriatul de tip ,,protagonist” si rolul sau
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excesiv. Rob Bowman observa, intr-un articol din 2010 publicat in The Exhibitionist, ca expozitia
personala ,pare simpla si declamatorie”, un vehicul pentru vocea artistului, aparent nemediata de
demersul curatorial. Tntr-un registru diferit, Jodo Ribas pledeazd intr-un studiu din 2015 pentru
reevaluarea potentialului critic al expozitiilor monografice. De la forma de ispasire, la model revendicat
pentru mize provocatoare in privinta formei si potentialul catalizator, lucrarea analizeaza discursul
curatorial din jurul expozitiilor monografice si felul in care modeleaza intelegerea si istoriografierea

acestei tipologii expozitionale.
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Prof. Dr. Ruxandra Demetrescu, Universitatea Nationald de Arte Bucuresti:
Anomalia ca metodda. Wanda Mihuleac si devenirea imaginii

Anomalia poate fi inteleasa in practica artistica a Wandei Mihuleac nu ca exceptie, accident sau
abatere spectaculoasa de la norma, ci ca metoda: un principiu de transformare prin care forma este
deplasata, transferata si reconfigurata fara sa-si piarda complet recognoscibilitatea. De-a lungul a
peste cinci decenii, de la gravurile inceputului anilor 1970 la imaginile digitale, obiectele si instalatiile
recente, aceeasi intrebare revine sub forme diferite: cat de mult poate fi modificata o imagine inainte
de ainceta sa mai fie ceea ce recunoastem?

Gravura, desenul, fotografia, manuscrisul, cartea-obiect, instalatia si imaginea digitala nu constituie
etapele succesive ale unei evolutii. Ele formeaza mai curdnd o retea de medii care comunica, se
contamineaza siisi transfera reciproc procedeele. O matrice de gravura implica deja transfer, inversare
si multiplicare; fotografia pastreaza urma unei prezente disparute si poate deveni materia unei alte
imagini; cartea paraseste lectura pentru a deveni obiect, volum sau lumina; imaginea digitala
abandoneaza imaterialitatea ecranului si dobandeste textura, mobilitatea si greutatea matasii.

De aici se deschide una dintre tensiunile centrale ale operei Wandei Mihuleac: raportul dintre original
si reproducere. De la matricea gravurii la fotografia analogica si pana la fisierul digital potential
multiplicabil la infinit, reproducerea nu conduce catre identitate, ci catre diferenta. Fiecare trecere
printr-un alt mediu transforma imaginea si 1i ofera o noua existenta materiald. Aceeasi logica a
deplasarii traverseaza corpul si identitatea: corpul aproape familiar devine straniu. Anomalia nu
rezulta din aparitia unei forme complet necunoscute, ci din reorganizarea a ceea ce cunoastem deja.
Fotografiile unui performance din anii 1970 reapar, dupa cincizeci de ani, integrate intr-o imagine
digitala imprimata pe matase. Evenimentul nu este restaurat si trecutul nu este recuperat ca prezenta
intactd. Imaginea revine tocmai purtand distanta fatd de ceea ce a fost. in proximitatea gandirii lui
Georges Didi-Huberman, timpul inceteaza astfel sd fie o succesiune liniara si devine monta;j,
supravietuire si reactivare. Lucrarile recente duc aceasta cercetare pana in interiorul tehnologiei
digitale. Imaginea digitald isi dezvaluie infrastructura tocmai atunci cand aceasta functioneaza
Lgresit”: imprimata pe matase si asociata cu pelicula fotografica, fragmente de mozaic, obiecte textile,
insigne sau manuscris, imaginea potential reproductibila capata din nou corp si singularitate.

in aceastd perspectivd, spectatorul insusi este implicat in transformarea imaginii. Obiectele si
instalatiile Wandei Mihuleac cer apropiere si distantare, schimbarea unghiului, deplasarea corpului.
Imaginea nu se ofera integral dintr-o singura pozitie. Apropierea de Georges Didi-Huberman si Marie-
José Mondzain permite astfel intelegerea imaginii ca experienta a distantei: ceea ce vedem ramane
traversat de absenta, de interval si de ceea ce nu poate fi posedat complet prin privire.

De la ochiul mutat in locul gurii la fotografia reactivata dupa cincizeci de ani, de la gravura si cartile
realizate Tmpreuna cu Derrida la glitch si imaginile imprimate pe matase, practica Wandei Mihuleac



construieste o adevarata devenire a imaginii. O forma trece in alta fara ca memoria celei precedente
sa dispara.

Anomalia locuieste tocmai acest interval: intre ceea ce persista si ceea ce se schimba, intre original si
reproducere, prezenta si urma, text si imagine, corp si absenta, analogic si digital. Ea nu rupe realul, ci
ii face perceptibila transformabilitatea.
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Prof. Dr. Mihaela Frunza, Universitatea , Babes-Bolyai” Cluj-Napoca, Fac. de Istorie si Filosofie,
Lector Dr. lulia Grad, Universitatea ,,Babes-Bolyai” Cluj-Napoca, Facultatea de Stiinte Politice,
Administrative si ale Comunicarii:

Al in/vs artele performative

De la melodii generate de Al care intra in topurile online pana la voci sintetice care readuc la viata
artisti disparuti, practica creativa a intrat intr-o perioada de schimbari profunde. Prezentarea noastra
exploreaza ce se intampla atunci cand ,,masinile” incep sa improvizeze, sa compuna si chiar sa
performeze alaturi de (sau in locul) oamenilor.

n loc sa trateze Al-ul ca pe un miracol sau ca pe o amenintare, prezentarea urmareste o poveste mai
complexa: una in care noile instrumente bulverseaza vechile presupuneri despre autor, autenticitate
si munca artistica. Vom analiza tensiunile care alimenteaza dezbaterile actuale — de la disputele privind
drepturile de autor asupra training data, dilemele etice in jurul vocilor clonate si prejudecatile
publicului fata de sau impotriva lucrarilor generate de Al — prin exemple concrete din domeniul muzicii
comerciale contemporane.
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Lector Dr. Codruta Hainic, Universitatea ,Babes-Bolyai” Cluj-Napoca, Facultatea de Istorie si Filosofie:
Recombinare fdrd reactivare: o abordare din semiotica cognitivd a experientei estetice a artei
generative

Ce fel de experienta este experienta estetica a unui artefact generat de o inteligenta artificiala?
Prezenta lucrare porneste de la o experienta tot mai des marturisita si ramasa cumva sub pragul teoriei
estetice: In fata unei imagini generate — ample, izbitoare, cu toate insusirile pe care le-am cere unei
opere — ceva pare sa se retraga dupa primul moment de admiratie. O frumusete care pare goala si un
straniu care ne intdmpina in imagine.

Argumentul meu se organizeaza in jurul ideii cd experienta estetica nu este decodarea unui continut
deja constituit, ci un act de reactivare, in sensul pe care Husserl 1l da termenuluiin Originea geometriei:
a percepe estetic o opera inseamna a reface pentru tine actul originar sedimentat in ea — gestul,
alegerea, mizele unui corp situat care a produs-o. Opera este, in acceptiunea aceasta, un sediment
care cheama la reactivare, iar frumusetea ei tine tocmai de aceasta chemare.

Punand la lucru impreuna fenomenologia sedimentarii (Husserl, Merleau-Ponty), teoria autopoiezei
(Maturana si Varela, in lectura enactivista a lui E. Thompson) si versiunea reinterpretata
fenomenologic a lerarhiei Semiotice a lui Jordan Zlatev, voi arata ca artefactul generat prezintd o
anomalie structurala precisa: are forma nivelului simbolic cel mai inalt, dar 1i lipseste intregul substrat
viu - inchiderea autopoietica si precaritatea din care se naste orice miza pe temeiul caruia, la o opera,
reactivarea devine cu putinta.



Cadrul teoretic pune la lucru fenomenologia sedimentarii (Husserl, Merleau-Ponty), teoria autopoiezei
(Maturana si Varela, in lectura enactivista a lui E. Thompson) si versiunea reinterpretata
fenomenologic a lerarhiei Semiotice a lui Jordan Zlatev. Pe acest temei, voi arata ca artefactul generat
prezinta o anomalie structuralda precisa: are forma nivelului simbolic cel mai Tnalt, dar i lipseste
intregul substrat viu —inchiderea autopoietica si precaritatea din care se naste orice miza — pe care se
sprijina, la o opera, putinta reactivarii. Numesc aceasta configuratie scheldrie parasemioticd: o
structurd care opereaza alaturi de schelele semiotice umane, imitandu-le functionarea, care se
hraneste parazitar din sedimentul lor si care ramane, ontologic, in afara semiosferei vii.

n felul acesta se contureaza si teza lucrérii: artefactul parasemiotic ne oferd toate indiciile perceptive
ale unei opere reactivabile, fara sa aiba Tnsa vreun act originar de reactivat. Recombinare fard
reactivare. De aici se poate da un temei structural, nu doar impresionist, frumusetii goale: facem
gestul reactivarii, dar reactivam in gol, ori ne reactivam propriul sediment, proiectat Thapoi in artefact.

Cadrul teoretic rezultat va fi apoi testat pe doua practici care folosesc aceeasi tehnologie si se
raporteaza totusi in mod opus la sediment: Unsupervised (Refik Anadol, MoMA), caz aproape pur al
scheldriei parasemiotice, si instalatiile Annei Ridler (Myriad (Tulips), Mosaic Virus), in care artista
reancoreaza deliberat miza, reintroducand in procesul generativ tocmai corpul situat pe care
tehnologia tinde sa il stearga. Pragul reactivarii trece, asadar, prin interiorul artei generative insesi:
distinctia propusa nu cere respingerea tehnologiei, ci ofera un criteriu pentru a discerne unde se afla
opera reactivabild si unde se afld dublul ei parasemiotic. Lucrarea se incheie cu ridicarea unei
probleme cu relevanta mai ales in sens curatorial: ce se intdmpla cu sedimentarea unei traditii atunci
cand recombinarea incepe sa inlocuiasca reactivarea si ce raspundere decurge de aici?
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Drd. Ana lonesei, Universitatea , Babes-Bolyai” Cluj-Napoca, Facultatea de Istorie si Filosofie:
Mutatii ale experientei estetice, de la spatiul galeriei la spatiul performativ al térgului.
Un studiu de caz

Pornind de la unul dintre principiile fundamentale ale functionarii pietelor de arta, si anume
incertitudinea 1n privinta calitatii (Menger, The Economics of Creativity. Art and Creativity Under
Uncertainty, 2014), lucrarea de fata vizeazad evidentierea modului in care se manifesta adaptarea la
conditiile pietei in zona artei independente. Daca reputatia artistica si opera sunt indisociabile, asa
cum subliniaza Howard Becker in Art Worlds (1982), vom urmari anumite ipostaze ale consacrarii
imediate, considerata de catre Menger la antipodul consolidarii reputatiei pe parcursul unui interval
indelungat. in acest sens, vom analiza parcursul proiectului artistic semnat de Lucia M&rneanu, soldat
cu o expozitie personala, intitulatd Salutdri din Romdnia, urmata de transformarea lucrarilor din
expozitia respectiva in marfuri, in cadrul unui act performativ, piata de artd, initiat de artista insasi intr-
un targ de vechituri.

Ce tip de experienta estetica rezulta din actiunea exportarii unor lucrari artistice din spatiul unei galerii
independente si expunerea acestora la Piata de Vechituri Oser din Cluj-Napoca? Daca vernisajul
expozitiei Salutdri din Romdénia a favorizat o experienta estetica paradigmatica, partial dezinteresata,
evenimentul piata de artd prezinta conditiile de posibilitate ale unei experiente estetice hibride, aflate
la confluenta dintre o experienta estetica alegorica, asa cum o intelege Noél Caroll, si o experienta
apartinand esteticii vietii cotidiene. Avand in vedere cele doua versiuni ale esteticii vietii cotidiene, si
anume cea restrictiva si cea expansiva, evenimentul piata de artd probeaza fenomenul continuitatii si
interactiunii dinamice dintre estetica vietii cotidiene si estetica artei si a naturii (Ratiu, , Experienta
estetica a cotidianului: Explorari pentru o estetica practica”, 2016).
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Conf. Dr. Stefan Maftei, Universitatea , Babes-Bolyai” Cluj-Napoca, Facultatea de Istorie si Filosofie:
Hutcheson, Mandeville si disputa iluministd referitoare la moralitatea rdsului

Lucrarea porneste de la premisa ca rasul in genere si rasul comic in special nu pot fi evaluate de obicei
independent de implicatiile lor morale. Rasul comic aduce intotdeauna cu sine problema limitelor
acceptabile ale rasului ca ridiculizare. Exista o masura mai mult sau mai putin universala pentru
acceptabilitatea rasului comic sau acesta este acceptabil doar in raport cu normele particulare ale unei
societati sau ale unei epoci? Autori din secolul al XVIll-lea, precum Hutcheson sau Mandeville, au
incercat sa abordeze aceste probleme dezbatandu-le in contextul teoriilor generale despre natura
umana. Astfel, conform lui Hutcheson si teoriei sale despre sociabilitatea naturalda a omului, rasul este
0 expresie a sociabilitatii si a naturii fundamental bune a omului. Pe de alta parte, ideea lui Mandeville
despre om ca fiinta Tn esenta egoista si condusa de interes personal presupune o teorie a rasului care
caracterizeaza ridiculizarea ca o expresie a mandriei umane si a superioritatii fata de o alta fiinta
umana, vazuta ca obiect al deriziunii. Conform lui Mandeville, ridiculizarea pare totusi a avea o utilitate
sociald, prin aceea ca ajusteaza comportamentul social tocmai prin ras si, prin urmare, prin
identificarea si luarea in ras a caracteristicilor sau actiunilor considerate inacceptabile pentru un
anumit grup. in concluzie, in cadrul acestei dezbateri iluministe, rasul comic apare astfel, pe de o parte,
marcat de anumite limite ale acceptabilitatii, in masura in care, pe de alta parte, deriziunea nu este
nici ea libera de conditii, n sensul in care este prezenta si acceptata nu fara o anumita utilitate la

nivelul moralitatii publice.
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Prof. Dr. loan Pop-Curseu, Universitatea , Babes-Bolyai” Cluj-Napoca, Facultatea de Teatru si Film:
La comedii cu Baudelaire

Prezenta comunicare isi propune sa reviziteze gandirea elaborata de Baudelaire in Despre esenta
rdsului si in general despre comic in artele plastice (1855), testandu-i validitatea cu privire la
modalitatile specifice de functionare a comediei cinematografice. Se aplica oare in mod universal
teoria superioritatii ca sursa a comicului la filmul de comedie? Dar ideea ca exista ceva satanic in
fenomenul rasului, sau distinctia intre comicul absolut (grotesc) si comicul semnificativ? Pentru a face
mai savuroasa expunerea, voi face trimitere la o serie de filme comice Tn care Baudelaire este citat si
comentat, din urmatoarea lista, care cuprinde atat titluri clasice, cat si productii contemporane: Le
Gendarme et les extra-terrestres, In the Horse’s Mouth, La Bride sur le cou, Boudu sauvé des eaux, Nous
irons tous au Paradis, The Beach Bum, Beata ignoranza, Bienvenue chez les Rozes, Dinner for Schmucks,
A New Kind of Love, The Wheeler-Dealers, Houseguest, Sorry, bro.
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Drd. Tudor Pop, Universitatea ,Babes-Bolyai” Cluj-Napoca, Facultatea de Istorie si Filosofie:

Capcana unei naratiuni care romantizeazad. Experienta esteticd a semi-detasdrii in Istoria secreta
de Donna Tartt

Lucrarea de fata exploreaza urtextul esteticii de internet Dark Academia, romanul Istoria secretd, din
perspectiva semi-detasarii, concept propus de John Plotz (2018). Semi-detasarea este experienta de a
te afla intre lumea fictiunii si realitatea circumstantelor proprii si este inteleasa ca o experienta estetica
particulara, specifica atat actului lecturii, cat si sugerata prin alegerile estetice si formale in cadrul
romanului, personajele insele traind aceasta stare dubla de constiinta (doubled consciousness). O astfel
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de analiza este considerata importanta deoarece fsi propune sa rezolve unele probleme legate de
receptarea romanului Istoria secretd in cadrul ,,canonului” Dark Academia. Analiza se concentreaza pe
identificarea calitatilor subversive ale romanului. Istoria secretd este considerata aici o naratiune
construita prin denuntarea semi-detasarii ca trasatura intrinseca fictiunii. Astfel, critica privind
perpetuarea violenta a stereotipurilor rasiale, de clasa si elitismului in cadrul Dark Academia nu ar
trebui sa se refere la urtext in sine, ci ar trebui sa considere intreaga estetica ca un rezultat al intelegerii
viciate a romanului. Tn acest caz, critica ar trebui s se indrepte mai mult citre continutul obiectelor
de tip online ephemera pe care estetii Dark Academia le produc si le disemineaza.
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Drd. lulia-Dana Puscasu, Universitatea , Babes-Bolyai” Cluj-Napoca, Facultatea de Istorie si Filosofie:
Sens fdrd referintd sau referintd fdrd sens? Arta ca sens intrupat si semantica LLM

n aceastd lucrare incep prin a analiza articolul lui Raquel Cascales din 2023, intitulat “Interpreting Al-
Generated art: Arthur Danto’s perspective on intention, authorship, and creative traditions in the
age of Artificial Intelligence”. Cascales analizeaza modul in care definitia artei formulata de Arthur
Danto in lucrarea sa The Transfiguration of the Commonplace (1981), precum si ideile sale privind
intentia, interpretarea si caracterul auctorial, pot fi aplicate dezbaterii privind utilizarea IA in creatia
artistica.

in abordarea sa, ea leagd problema intentionalitatii de creativitatea artistic3 si de posibilitatea ca IA
sa dezvolte un stil. Aceasta subliniaza ca intentia artistica si relatia dintre artist si opera nu ar trebui
abordate din punct de vedere psihologic, ci semantic, daca opera este considerata ,0 entitate
caracterizata de proprietati fizice care transmit proprietati semnificative (intentionale)”, in
conformitate cu definitia lui Danto a artei ca embodied meaning. Cascales subliniaza ca Danto Tsi
deriva conceptul de stil din conceptul lui Frege de ,,Farbung” si ca, asa cum este folosit in relatie cu
conceptul de ,,sens”, stilul confera o importanta cognitiva. Aceasta inseamna ca stilul ne schimba
perceptia asupra continutului unei opere de arta, avand astfel o legatura interna cu intentia artistica
si cu semnificatia operei. in plus, potrivit lui Danto, prin stil operele de arta intruchipeazé ceva din
mintea care le-a creat, modul in care un artist vede lumea. Mai mult, relevanta anumitor stiluri
artistice poate constitui, de fapt, genuri stilistice care devin parte integranta a istoriei artei, astfel
incat ,,ceea ce face un artist” face intotdeauna parte dintr-un ,,cadru complex de intentii si
dezvoltare istorica”. Pentru Cascales, acest lucru subliniaza, de asemenea, ca creativitatea artistica
este subiectiva, personald, unica in raport cu momente istorice specifice si ,modelata de experiente
diverse”. Ca atare, este considerata incompatibila cu ,,analiza meticuloasa a datelor si respectarea
regulilor stabilite”, pe care autoarea le asociaza cu realizarile IA. Consider ca analizei lui Cascales
poate fi addugata o explicatie mai detaliata in ceea ce priveste functionarea LLM-urilor, dar si a
intruparii semnificatiei, conform definitiei lui Danto.

n teoria lui Danto, intentia artistica structureazd semnificatia si este, ca atare, responsabild de
intruparea acesteia, in sensul ca stabileste ce proprietati fizice poarta semnificatia constitutiva
pentru opera de artd ca atare. in cazul imaginilor create cu ajutorul IA, merits o atentie suplimentara
analiza semanticii acestora si luarea in considerare a modului in care, atunci cand este cazul,
semnificatia este Tntrupata (in alte cuvinte, a modului prin care acestea pot constitui opere de arta),
avand in vedere natura automatizata a productiei lor.



n continuitatea expunerii sale, imi propun s3 prezint si s explic abordarea semantica a lui Danto si,
pornind de la aceasta, sa conturez o paraleld cu ceea ce domeniul inteligentei artificiale numeste
semantica si cu problemele evidentiate in acest domeniu, pentru a oferi clarificari suplimentare cu
privire la modul de functionare al LLM-urilor, relevante in contextul discutiei actuale privind
utilizarea acestora in creatia artistica.



