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ROLUL SOCIAL AL ARTELOR SPECTACOLULUI 

PERSPECTIVE TEORETICE ȘI APLICATIVE 

 ÎN DOMENIUL DANSULUI  

REZUMAT 

 

Introducere 

Lucrarea abordează rolul social al artelor spectacolului în societatea contemporană, pornind de 

la premisa că acestea depășesc funcția estetică și artistică și pot constitui spații de interacțiune, 

participare, reflecție și construire a relațiilor sociale. Alegerea temei este fundamentată atât pe 

interesul academic pentru relația dintre artă și societate, cât și pe experiența profesională directă 

a cercetătorului în contexte educaționale și performative, unde au putut fi observate efecte ale 

participării artistice asupra copiilor, familiilor și comunităților. Cercetarea se situează astfel la 

intersecția dintre practică și analiză academică și propune o perspectivă procesuală și relațională 

asupra impactului social. 

Obiectivul general îl reprezintă analiza mecanismelor prin care participarea la artele 

spectacolului poate fi asociată cu efecte sociale în contexte culturale și educaționale. În acest 

scop sunt delimitate conceptele de rol social, funcție socială și impact social, sunt analizate 

principalele funcții sociale ale artelor spectacolului și sunt identificați indicatori relevanți pentru 

evaluare. Cercetarea urmărește efectele percepute și observabile ale participării artistice la nivel 

individual, relațional și cultural, precum și rolul tipului de participare, al duratei, continuității 

și contextului în care aceasta se desfășoară. 

Metodologia are caracter aplicativ și exploratoriu și utilizează un design mixt, bazat pe metode 

cantitative și calitative: chestionar adresat părinților copiilor participanți la activități artistice, 

analiza tematică a răspunsurilor deschise, observație participativă și analiză documentară. 

Datele sunt interpretate prin triangulare, iar impactul este abordat ca proces, distinct de 

rezultatele imediate ale activităților. Cercetarea nu urmărește generalizarea statistică a 

rezultatelor, ci identificarea unor mecanisme și tipare relevante pentru înțelegerea relației dintre 

participarea artistică și transformările individuale și sociale. 

Poziția cercetătorului, implicat simultan ca practician și coordonator al unor proiecte analizate, 

este asumată explicit, oferind acces aprofundat la contexte și procese, dar presupunând și un 

risc de subiectivitate gestionat prin reflexivitate și triangulare. Structurată în cinci capitole, teza 
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integrează fundamentele teoretice, funcțiile sociale, metodologia, analiza empirică și studiile 

de caz. În ansamblu, cercetarea susține că relevanța socială a artelor spectacolului se 

construiește prin procesele de participare, interacțiune și experiență, nu doar prin produsul 

artistic final. 

Capitolul I – Fundamente teoretice și conceptuale ale artelor spectacolului ca fenomen 

social 

Primul capitol construiește cadrul teoretic și conceptual necesar analizei rolului social al artelor 

spectacolului. Punctul de plecare îl reprezintă ideea că acestea nu pot fi înțelese exclusiv prin 

dimensiunea estetică sau prin valoarea produsului artistic final, ci trebuie analizate ca practici 

culturale și sociale complexe, aflate într-o relație permanentă cu mediul în care sunt create, 

prezentate și receptate. Prin caracterul lor performativ, participativ și relațional, artele 

spectacolului devin spații în care se construiesc sensuri, se exprimă identități, se negociază 

valori și se dezvoltă relații între indivizi și comunități. 

Relevanța socială și culturală este analizată prin capacitatea artelor spectacolului de a genera 

experiențe de comunicare, interacțiune și reflecție. Spectacolul nu reprezintă doar transmiterea 

unui mesaj către public, ci creează o situație de întâlnire în care sensul se construiește prin 

relația dintre artiști, spectatori și contextul social al reprezentației. Publicul interpretează 

experiența scenică prin propriile valori, experiențe și repere culturale, devenind astfel 

participant la procesul de construire a sensului. 

Dimensiunea participativă este deosebit de relevantă în practicile contemporane. Spectatorul nu 

mai este considerat exclusiv receptor pasiv, ci poate deveni participant activ, mai ales în teatrul 

comunitar, performance, proiectele participative și inițiativele dezvoltate împreună cu diferite 

grupuri sociale. În aceste contexte, actul artistic poate crea oportunități de exprimare, 

vizibilitate și participare culturală inclusiv pentru persoane și comunități cu acces redus la 

instituțiile culturale tradiționale. 

O componentă fundamentală a capitolului este delimitarea dintre rol social, funcție socială și 

impact social, concepte adesea utilizate interschimbabil. 

Prin rol social este înțeleasă poziția generală și semnificația artelor spectacolului într-un sistem 

cultural și social, influențată de contextul istoric, politic, cultural și instituțional. 

Funcția socială se referă la ceea ce o practică artistică urmărește sau poate îndeplini într-un 

anumit context. Astfel, un proiect poate avea o funcție educativă, comunitară, integrativă, 

critică sau de mediere culturală, în raport cu obiectivele creatorilor și instituțiilor implicate. 
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Impactul social privește efectele și transformările asociate participării la nivel individual, 

relațional și comunitar. Spre deosebire de rol și funcție, el nu poate fi dedus din intenția 

proiectului, ci necesită evaluare; în sens strict, presupune depășirea rezultatelor imediate și 

analiza stabilității efectelor în timp. 

Această diferențiere este esențială pentru întregul demers doctoral, deoarece permite separarea 

dintre ceea ce un proiect artistic declară că urmărește și ceea ce poate fi observat efectiv în 

experiența participanților. În acest mod este evitată asocierea automată dintre artă și efecte 

sociale pozitive și este construit un cadru mai riguros pentru evaluarea proiectelor culturale și 

educaționale. 

Specificitatea artelor spectacolului este analizată prin patru caracteristici principale: 

procesualitate, relaționalitate, efemeritate și corporalitate. 

Caracterul procesual rezultă din faptul că spectacolul nu poate fi redus la momentul 

reprezentării publice. El include concepția, pregătirea, repetiția, colaborarea și negocierea dintre 

actorii implicați. Dimensiunea socială începe astfel înainte de apariția scenică și se construiește 

în relațiile dintre artiști, coordonatori, tehnicieni, instituții și participanți. 

Relaționalitatea derivă din interacțiunea dintre performer și spectator. Sensul spectacolului nu 

este fix, ci se construiește în timpul întâlnirii dintre scenă și public. Reacțiile și interpretările 

spectatorilor fac parte din experiența performativă, iar în formele participative granița dintre 

artist și public poate deveni mai flexibilă. 

Efemeritatea este legată de caracterul unic al fiecărei reprezentații, desfășurată într-un anumit 

timp și spațiu. Chiar și atunci când aceeași producție este reluată, experiența nu este identică. 

Această particularitate conferă valoare actului performativ, dar creează și dificultăți în 

documentarea și evaluarea efectelor sale. 

Corporalitatea constituie o dimensiune fundamentală. Corpul performerului este simultan 

instrument artistic, mijloc de comunicare și purtător de semnificații sociale și culturale. Prin 

mișcare, gest, voce și prezență scenică pot fi exprimate identități, tensiuni și experiențe care nu 

pot fi reduse la limbaj verbal. Această dimensiune explică, în parte, caracterul direct și afectiv 

al experienței performative. 

Capitolul analizează și raportul dintre dimensiunea estetică și cea socială, fără a le considera 

incompatibile. Este discutat riscul instrumentalizării artei atunci când obiectivele sociale ajung 

să subordoneze valoarea artistică. Teza susține un echilibru între coerența artistică și relevanța 

socială, astfel încât utilitatea socială să nu înlocuiască exigența artistică. 

Această perspectivă este relevantă și pentru politicile culturale, unde proiectele sunt evaluate 

prin criterii estetice, dar și prin acces, participare, incluziune și relația cu mediul social. 
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Evoluția istorică evidențiază schimbarea raportului dintre artă și societate. Modernitatea aduce 

profesionalizare, instituționalizare și consolidarea autonomiei estetice; secolul al XX-lea, prin 

avangarde, teatrul politic și performance, transformă scena într-un spațiu de critică și reflecție; 

iar contemporaneitatea accentuează participarea publicului, dialogul și proiectele comunitare, 

educaționale și interculturale desfășurate inclusiv în afara instituțiilor culturale tradiționale. 

Fundamentarea teoretică este interdisciplinară. Pierre Bourdieu oferă repere pentru analiza 

câmpului cultural, a accesului și a capitalului cultural și simbolic, iar Howard S. Becker, prin 

conceptul de „lumi ale artei”, evidențiază caracterul colectiv al creației și rolul convențiilor și 

rețelelor profesionale. 

Theodor W. Adorno fundamentează analiza tensiunii dintre autonomia artistică și societate și 

avertizează, implicit, asupra reducerii artei la utilitate imediată. Erika Fischer-Lichte susține 

potențialul transformator al experienței performative; teza preia această perspectivă prudent, 

considerând transformarea posibilă, dar dependentă de context. 

Jacques Rancière, prin conceptul de „spectator emancipat”, susține statutul activ al publicului. 

Grant H. Kester și Claire Bishop oferă perspective complementare asupra practicilor 

participative: primul accentuează dialogul și colaborarea, iar cea de-a doua atrage atenția asupra 

riscului subordonării valorii artistice criteriilor exclusiv sociale. Stuart Hall completează cadrul 

prin analiza raportului dintre cultură, identitate și reprezentare. 

În ansamblu, Capitolul I fundamentează ideea că rolul social al artelor spectacolului nu este o 

proprietate automată a artei și nici un rezultat garantat al simplului contact cu aceasta. El se 

construiește în funcție de context, tipul și continuitatea participării, relațiile dintre actorii 

implicați și calitatea experienței artistice. 

Impactul social este astfel înțeles nu ca un rezultat punctual al spectacolului, ci ca un proces 

care poate fi construit prin experiență, participare și interacțiune. Această perspectivă constituie 

fundamentul teoretic pentru analiza funcțiilor sociale dezvoltate în capitolul următor și pentru 

construirea ulterioară a cadrului metodologic de evaluare a impactului. 

Capitolul II – Artele spectacolului în dinamica socială contemporană 

Capitolul al II-lea dezvoltă cadrul conceptual anterior și urmărește modul în care rolul social al 

artelor spectacolului se manifestă în societatea contemporană. Abordarea interdisciplinară 

reunește sociologia culturii, studiile performative, teoria receptării și pedagogia culturală și 

tratează artele spectacolului ca practici vii, construite prin interacțiunea dintre artiști, instituții, 

participanți și public. 
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Artele spectacolului sunt analizate ca fenomen social și cultural, caracterizat prin prezență, 

desfășurare într-un timp și spațiu determinate și producerea experienței în actul performativ. 

Spectacolul include însă întregul proces de creație, repetiție, organizare, mediere și receptare, 

iar caracterul său performativ, relațional, temporal și contextual îl face dependent de condițiile 

concrete ale întâlnirii dintre interpreți și public. 

Ca eveniment public, spectacolul creează un cadru temporar de experiență colectivă, în care 

receptarea individuală este influențată de prezența celorlalți. Sensul nu este stabilit exclusiv de 

intenția creatorului, ci se construiește în relație cu valorile, normele, contextul social și politic, 

instituțiile și structura publicului. 

O parte centrală a capitolului este dedicată funcțiilor sociale ale artelor spectacolului, înțelese 

nu ca efecte automate, ci ca procese care se pot construi gradual prin participare, experiență, 

receptare și memorie culturală. 

Funcția simbolică și expresivă se manifestă prin capacitatea spectacolului de a transforma 

artistic experiențe individuale și colective prin gest, mișcare, voce, dramaturgie, sunet și 

organizare scenică. Aceasta permite exprimarea unor stări, tensiuni și experiențe greu de 

formulat direct și poate contribui la construirea identității și memoriei colective. 

Funcția comunicativă și performativă derivă din capacitatea spectacolului de a crea situații de 

comunicare bazate pe prezență și interacțiune. Spectatorul nu este un simplu receptor, ci 

participă prin atenție, emoție și interpretare la producerea sensului. 

Funcția educativă și formativă se exprimă prin procese de învățare experiențială. Participarea 

poate activa simultan dimensiuni cognitive, emoționale și sociale și poate susține dezvoltarea 

comunicării, colaborării, reflecției, empatiei și autonomiei interpretative. Aceste efecte sunt 

dependente de continuitatea participării și de contextul în care experiența se desfășoară. 

Funcția integratoare și de coeziune socială este asociată cu posibilitatea reunirii unor persoane 

și grupuri diferite în jurul unei experiențe artistice comune. Spectacolul poate crea contexte 

favorabile sentimentului de apartenență, recunoașterii reciproce și construirii unor repere 

simbolice împărtășite. 

Funcția critic-reflexivă permite problematizarea unor norme, valori, raporturi de putere, forme 

de excluziune și conflicte sociale. Prin caracterul său simbolic și ambiguu, scena poate crea un 

spațiu de reflecție în care spectatorul este invitat să își reconsidere propriile poziții, fără ca 

spectacolul să impună răspunsuri prestabilite. 

Capitolul abordează și funcția economică și culturală, artele spectacolului fiind integrate în 

economia creativă și asociate cu producția culturală, ocuparea profesională, consumul cultural, 

turismul și dezvoltarea unor sectoare conexe. 
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Inovația completează acest tablou și nu este redusă la tehnologie. Ea include noi forme estetice, 

dramaturgice, relaționale și participative, precum și redefinirea raportului dintre artist, public și 

spațiul performativ. Tehnologiile digitale, formatele hibride și noile medii pot extinde limbajul 

scenic, fără ca inovația să producă automat schimbare socială. 

Funcțiile simbolică, comunicativă, educativă, integratoare, critic-reflexivă, economică și 

inovatoare sunt interdependente și se pot activa simultan. Această suprapunere evidențiază 

caracterul multidimensional al rolului social al artelor spectacolului. 

Un alt nucleu al capitolului îl reprezintă experiența culturală a publicului, construită prin 

emoție, memorie, interpretare și repere biografice. Este diferențiată experiența estetică, ca 

întâlnire directă și subiectivă cu actul artistic, de experiența culturală, care integrează această 

trăire într-un cadru simbolic și social mai larg. 

Spectacolul poate produce modificări subtile ale sensibilității și modului de interpretare a 

realității, fără ca acestea să fie considerate transformări imediate sau garantate. Publicul este 

abordat ca participant activ și receptor creativ, inclusiv prin interpretarea și reconstruirea 

sensurilor. 

Participarea culturală presupune acces fizic, financiar, cognitiv și simbolic, iar medierea 

culturală poate reduce distanța dintre creație și spectator. Distincția dintre democratizarea 

culturală și democrația culturală evidențiază atât extinderea accesului, cât și recunoașterea 

pluralității expresiilor. În acest cadru, spectacolul poate constitui o experiență transformatoare, 

înțeleasă prudent ca posibilitate de reconfigurare a sensibilității și raportării la sine și la ceilalți. 

O altă direcție importantă privește artele spectacolului ca spațiu al comunicării și dialogului 

social. Comunicarea performativă se bazează pe corp, gest, voce, mișcare și ritm și poate facilita 

exprimarea unor experiențe greu de formulat verbal. 

Dialogul intercultural și intergenerațional poate aduce în relație identități, experiențe și 

perspective diferite. Scena poate funcționa ca spațiu de traducere simbolică între culturi și 

generații, contribuind la recunoașterea diferențelor și la construirea unor forme de înțelegere 

reciprocă. 

În același timp, scena poate deveni spațiu simbolic de dezbatere socială, aducând în atenția 

publicului teme și contradicții ale societății contemporane. Spre deosebire de discursul politic 

sau mediatic, această dezbatere se realizează prin experiență, emoție și interpretare. 

Capitolul analizează și relația dintre artele spectacolului, identitatea culturală și comunitate. 

Identitatea este considerată un proces dinamic, construit prin experiență, reprezentare și 

apartenență. La nivel individual, experiența artistică poate susține reflecția asupra propriei 

identități și asupra raportării la ceilalți. 
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Relația dintre tradiție, patrimoniu și expresie contemporană este abordată din aceeași 

perspectivă. Patrimoniul nu este tratat ca un set static de forme, ci ca o resursă vie, care poate 

fi reinterpretată și recontextualizată. Prin reprezentarea valorilor și memoriei comunitare, scena 

poate exprima apartenențe și transformări sociale. 

Dimensiunea educațională a artelor spectacolului este analizată prin caracterul experiențial al 

învățării. Participarea, experimentarea, reflecția și relaționarea pot activa simultan dimensiuni 

cognitive, emoționale și sociale, solicitând comunicarea, colaborarea, interpretarea și asumarea 

responsabilității. 

Artele spectacolului pot funcționa astfel ca „laboratoare sociale”, în care sunt exersate 

cooperarea, negocierea, lucrul în echipă și gestionarea diferențelor. Practicile formale și non-

formale sunt complementare, iar pentru copii și tineri literatura analizată asociază participarea 

artistică cu dezvoltarea creativității, concentrării, comunicării și competențelor socio-

emoționale, aspecte confruntate ulterior cu datele empirice ale tezei. 

Capitolul abordează și dimensiunea economică, turistică și locală. Artele spectacolului fac parte 

din economia creativă și pot contribui la activitatea economică, turismul cultural, atractivitatea 

urbană și identitatea teritorială. Evenimentele culturale pot revitaliza spații și pot crea noi forme 

de participare, însă aceste efecte nu sunt tratate ca automate și depind de contextul instituțional 

și de continuitatea intervențiilor. 

Ultima parte este dedicată responsabilității sociale a instituțiilor culturale și a artiștilor. 

Instituțiile de spectacol sunt analizate nu doar ca producători de evenimente, ci ca actori 

culturali și sociali care pot crea infrastructuri durabile de participare prin programe 

educaționale, inițiative comunitare și politici de accesibilitate, incluziune și mediere. 

Artistul este, la rândul său, analizat ca mediator cultural și actor social, putând îndeplini roluri 

de creator, facilitator, mentor și partener al comunității. 

Programele culturale cu finalitate socială pot susține exprimarea, participarea culturală, 

dialogul intercultural și apartenența, însă impactul lor nu poate fi evaluat doar prin indicatori 

cantitativi. O parte importantă a efectelor are caracter relațional, simbolic și atitudinal și se 

dezvoltă în timp. 

Un rol important revine parteneriatelor dintre cultură, educație și comunitate. Colaborarea 

dintre instituții culturale, școli, universități, organizații și comunități poate susține adaptarea 

proiectelor la context și continuitatea intervențiilor. 

În ansamblu, Capitolul II evidențiază faptul că funcțiile sociale ale artelor spectacolului nu 

reprezintă rezultate automate, ci procese dependente de context, de calitatea intervenției, de 

tipul participării și de continuitatea experienței. 
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Capitolul identifică astfel principalele axe care vor fi operaționalizate metodologic: participarea 

și accesul cultural, medierea și dialogul social, dezvoltarea socio-emoțională și educațională, 

identitatea și apartenența, responsabilitatea socială, cooperarea instituțională și dimensiunile 

culturale și economice. 

Prin această structurare, Capitolul II funcționează ca o matrice conceptuală a cercetării 

empirice, transformând conceptele teoretice în dimensiuni și criterii de analiză. 

Contribuția principală a capitolului constă în evidențierea caracterului multidimensional al 

rolului social al artelor spectacolului. Impactul nu poate fi redus la o singură funcție, ci se 

construiește prin interacțiunea dintre dimensiunile artistică, educațională, relațională, culturală 

și instituțională, în contexte specifice și pe durate diferite. 

 

Capitolul III – Metodologia cercetării și evaluarea impactului social 

Capitolul al III-lea realizează trecerea de la fundamentarea teoretică a rolului social al artelor 

spectacolului la investigarea empirică a acestuia în contexte concrete. Dacă primele două 

capitole au clarificat conceptele și funcțiile sociale, culturale și educaționale ale experienței 

artistice, acest capitol construiește cadrul metodologic prin care aceste dimensiuni pot fi 

observate, analizate și interpretate. 

Metodologia este structurată în jurul a trei direcții: fundamentarea evaluării impactului social, 

definirea designului cercetării și operaționalizarea conceptelor prin indicatori empirici. Este 

adoptată o abordare mixtă, cantitativă și calitativă, adecvată caracterului complex, procesual și 

relațional al experienței artistice. Cercetarea integrează chestionarul aplicat părinților, 

observația participativă și analiza documentară, rezultatele fiind corelate prin triangulare 

metodologică. 

O distincție esențială este cea dintre output, outcome și impact. Output-ul desemnează 

rezultatele imediate și cuantificabile ale unei activități, precum numărul participanților, orele 

de pregătire sau produsele artistice realizate. Outcome-ul se referă la schimbări intermediare 

observabile în competențe, atitudini, implicare sau relaționare. Impactul desemnează 

transformări cumulative și relativ durabile la nivel individual și relațional. 

Această delimitare evită echivalarea participării cu existența unui impact social. Participarea 

unui copil la un spectacol, concurs sau workshop reprezintă un rezultat imediat, dar nu 

demonstrează în sine o transformare stabilă. Din această perspectivă, participarea artistică este 

analizată ca experiență formativă, ale cărei efecte pot depinde de durata și continuitatea 

implicării, intensitatea experienței scenice și calitatea mediului relațional și instituțional. 
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Pentru structurarea procesului este utilizat un cadru inspirat din Theory of Change – teoria 

schimbării, construit pe succesiunea: 

inputuri → activități → outputuri → outcome-uri → impact 

Inputurile includ resursele umane, timpul, spațiile și expertiza; activitățile cuprind repetițiile, 

atelierele, pregătirea și participarea la evenimente; outputurile reprezintă rezultatele imediate; 

outcome-urile surprind schimbările observabile în competențe, atitudini și relaționare; iar 

impactul se referă la posibila stabilizare în timp a unor comportamente, valori sau orientări 

culturale. Modelul permite astfel analiza mecanismelor prin care experiența artistică poate 

evolua de la participare către efecte formative mai complexe. 

Cercetarea are un design mixt, aplicativ și exploratoriu. Componenta bazată pe chestionar 

investighează percepțiile părinților copiilor implicați în activități artistice, iar componenta 

calitativă și comparativă analizează trei tipuri distincte de experiență artistică, dezvoltate 

ulterior ca studii de caz. Scopul nu este doar descrierea efectelor percepute, ci identificarea 

condițiilor și mecanismelor asociate acestora. 

Referentul principal al analizei este experiența participării artistice a copilului, abordată în 

relație cu mediul instituțional și cu percepțiile părinților. În componenta cantitativă, 

respondentul și unitatea de observație sunt reprezentate de părinte, care evaluează schimbările 

percepute în parcursul copilului. Structurile pedagogice și organizaționale sunt analizate 

complementar, ca factori care pot influența experiența artistică. 

Populația investigată prin chestionar este formată din părinții copiilor implicați în activități 

artistice, predominant în domeniul dansului și al artelor spectacolului. Alegerea părinților ca 

respondenți este justificată prin faptul că anumite modificări comportamentale, relaționale și 

atitudinale pot fi observate și în afara spațiului artistic, în special în mediul familial. Studiile de 

caz sunt analizate distinct, prin observație participativă și documentarea proceselor artistice. 

Eșantionul este neprobabilistic, de tip conveniență, constituit prin participare voluntară, ceea ce 

nu permite generalizarea statistică la întreaga populație a copiilor implicați în activități artistice. 

Rezultatele sunt utilizate pentru identificarea unor tendințe și tipare relevante, iar această limită 

este integrată explicit în interpretarea datelor și formularea concluziilor. 

Colectarea datelor se bazează pe trei instrumente principale: chestionarul aplicat părinților, 

observația participativă și analiza documentară. Chestionarul, principalul instrument cantitativ, 

include itemi închiși pe scală Likert și întrebări deschise. Observația participativă urmărește 

procesele pedagogice, relațiile și comportamentele manifestate în contextul activităților, iar 

analiza documentară oferă informații privind organizarea, obiectivele, durata și continuitatea 

proiectelor. 
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Impactul social este operaționalizat prin dimensiuni interdependente care vizează dezvoltarea 

socio-emoțională, relaționarea, apartenența și raportarea la cultură. Competențele socio-

emoționale sunt analizate prin indicatori precum încrederea în sine, autocontrolul, gestionarea 

emoțiilor, responsabilitatea, perseverența și capacitatea de gestionare a expunerii publice și a 

evaluării. Identitatea culturală și sentimentul de apartenență sunt urmărite prin interesul pentru 

artă și cultură, valorizarea experienței scenice, apartenența la grup sau instituție și raportarea la 

valori precum disciplina, respectul și cooperarea. 

Indicatorii sunt grupați în două categorii. Prima include indicatori perceptivi, bazați pe 

evaluările părinților privind schimbările observate. A doua vizează comportamente și 

continuitatea participării, prin frecvența implicării, dorința de continuare și raportarea la 

activități culturale. În chestionar, și aceste elemente sunt raportate de părinți, în timp ce 

observația participativă furnizează separat date despre manifestările observabile în contextul 

artistic. 

Itemii închiși utilizează o scală Likert cu cinci trepte, de la dezacord total la acord total. 

Construcția instrumentului menține legătura dintre cadrul teoretic și cercetarea empirică: 

dimensiunile sociale și relaționale sunt corelate cu funcțiile sociale ale artei, componenta socio-

emoțională cu dimensiunea educațională, iar apartenența și valorizarea culturală cu 

dimensiunea identitară și continuitatea participării. 

Validitatea de conținut și coerența operaționalizării sunt susținute prin ancorarea teoretică a 

indicatorilor, formularea itemilor și triangularea surselor de date. Cercetarea nu pretinde o 

validare psihometrică a instrumentului și nu urmărește măsurarea performanței artistice, ci 

investigarea efectelor sociale și formative percepute și observabile asociate participării. 

Chestionarul a fost distribuit în perioada 6–13 martie 2026, prin Google Forms și grupurile de 

comunicare asociate activităților artistice. Participarea a fost voluntară și anonimă, iar 

respondenților le-au fost comunicate scopul academic și caracterul non-evaluativ al cercetării. 

Au fost obținute 177 de răspunsuri valide, care constituie baza analizei descriptive cantitative 

și a analizei tematice a răspunsurilor deschise. 

Observația participativă a urmărit relațiile dintre copii, interacțiunile pedagogice, reacțiile la 

evaluare și expunere publică, implicarea, responsabilizarea și manifestările socio-emoționale 

observabile. Notele au fost organizate descriptiv și reflexiv, pentru a putea fi corelate cu 

celelalte surse. 

Prelucrarea cantitativă are caracter descriptiv. Răspunsurile la itemii Likert au fost codificate și 

analizate prin distribuții și tendințe dominante, fără urmărirea demonstrării unor relații cauzale. 

Componenta calitativă utilizează răspunsurile deschise și observațiile, organizate în categorii 
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tematice pentru surprinderea experiențelor, dificultăților și semnificațiilor care nu pot fi reduse 

la valori numerice. 

Triangularea reprezintă un element central al metodologiei. Datele provenite din chestionar sunt 

puse în relație cu observațiile și documentele analizate, urmărindu-se atât convergențele, cât și 

divergențele dintre surse. Procedura limitează riscul unei interpretări construite exclusiv pe 

percepțiile părinților sau pe perspectiva cercetătorului. 

Cercetarea își asumă explicit limitele metodologice: caracterul auto-raportat al datelor furnizate 

de părinți, caracterul neprobabilistic al eșantionului, dificultatea evaluării transformărilor pe 

termen lung și imposibilitatea izolării influenței activităților artistice de ceilalți factori 

educaționali și sociali. În consecință, concluziile sunt formulate în termeni de tendințe, asocieri 

și mecanisme probabile, nu de cauzalitate demonstrată. 

O componentă importantă este modelul de analiză comparativă a celor trei proiecte scenice. 

Scopul nu este ierarhizarea proiectelor, ci identificarea modului în care particularitățile 

experiențelor artistice pot influența natura efectelor observate. 

Analiza comparativă urmărește în special intensitatea implicării, durata și continuitatea 

participării, calitatea relațiilor pedagogice și instituționale și sustenabilitatea efectelor. 

Intensitatea include expunerea publică, componenta competitivă, volumul de lucru și presiunea 

evaluării. Aceasta poate fi asociată cu disciplină și autocontrol, dar și cu stres sau tensiune. 

Durata și continuitatea permit compararea experiențelor episodice cu cele recurente, pornind de 

la ipoteza că participarea constantă poate crea condiții pentru efecte mai stabile. 

Analiza este ghidată de ipoteze orientative potrivit cărora participarea constantă poate fi 

asociată cu efecte mai stabile, experiențele cu expunere și competiție pot intensifica atât 

procesele socio-emoționale, cât și presiunea resimțită, proiectele cu dimensiune comunitară pot 

favoriza apartenența, iar programele intensive pot produce schimbări observabile într-un 

interval scurt, fără ca sustenabilitatea lor să fie presupusă. Aceste ipoteze funcționează ca repere 

interpretative și nu ca relații cauzale prestabilite. 

Modelul operează pe trei niveluri interdependente: individual, relațional și instituțional. Nivelul 

individual urmărește procesele asociate copilului; cel relațional privește dinamica grupului și a 

familiei; iar nivelul instituțional analizează rolul cadrului pedagogic și organizatoric. 

Modelul final propus definește impactul social prin interacțiunea dintre trei factori centrali: 

intensitatea experienței scenice + durata și continuitatea participării + calitatea mediului 

relațional și instituțional. 

Aceste dimensiuni se influențează reciproc și pot fi asociate cu efecte diferite în funcție de tipul 

experienței artistice și de context. 
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Metodologia integrează și reflexivitatea cercetătorului. Poziția dublă de practician și cercetător 

este recunoscută atât ca posibilă sursă de subiectivitate, cât și ca resursă pentru accesul 

aprofundat la procese. Riscul de bias este gestionat prin triangulare, consemnarea sistematică a 

observațiilor, formularea neutră a instrumentelor și delimitarea dintre observație și interpretare. 

În ansamblu, Capitolul III construiește puntea dintre cadrul teoretic și cercetarea empirică și 

tratează impactul social ca fenomen contextual, relațional și procesual. Ideea centrală este că 

acesta nu rezultă automat din existența unei activități artistice, ci se construiește prin 

interacțiunea dintre intensitatea experienței, continuitatea participării și calitatea mediului 

relațional și instituțional. 

Capitolul IV – Analiza și interpretarea rezultatelor cercetării empirice 

Capitolul al IV-lea este dedicat analizei și interpretării rezultatelor cercetării empirice și 

reprezintă etapa în care cadrul teoretic și metodologic este confruntat cu datele obținute din 

experiențele raportate de familii. Analiza urmărește modul în care dimensiunile sociale, 

educaționale și culturale ale participării artistice se reflectă în percepțiile părinților asupra 

parcursului copiilor implicați în activități artistice. 

Cercetarea empirică se bazează pe un chestionar adresat părinților copiilor implicați în special 

în activități de dans, balet și arte performative. Au fost înregistrate 177 de răspunsuri valide, 

care permit identificarea unor tendințe privind participarea, dezvoltarea personală și socio-

emoțională percepută, competențele sociale, experiența scenică, raportarea la cultură și efectele 

percepute la nivel familial. Chestionarul surprinde percepțiile părinților și nu constituie o 

evaluare cauzală sau longitudinală a dezvoltării copiilor. 

Profilul participanților și continuitatea implicării artistice 

Distribuția pe vârste indică participarea copiilor aflați în etape diferite de dezvoltare: 28,2% au 

între 7 și 9 ani, 22,6% între 10 și 12 ani, 19,2% peste 15 ani, 16,9% între 4 și 6 ani, iar 13% 

între 13 și 15 ani. 

Durata participării reprezintă un indicator important pentru interpretarea rezultatelor. 67,2% 

dintre copii sunt implicați în activități artistice de peste trei ani, iar 25,4% între unu și trei ani, 

ceea ce indică predominanța participării de durată. 

Frecvența confirmă aceeași tendință: 91,9% participă la activități artistice de cel puțin două ori 

pe săptămână, iar 8% o dată pe săptămână. Pentru majoritatea copiilor, activitatea artistică este 

astfel integrată constant în rutina săptămânală. 
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Diversitatea experiențelor artistice 

Experiențele participanților sunt variate. 97,1% frecventează cursuri regulate de balet sau dans, 

73,1% au participat la spectacole, 52,6% la competiții, 48% la workshopuri sau programe 

intensive, iar 28,6% la tabere sau alte formate intensive de pregătire. 

Aceste date indică existența unor trasee artistice care combină pregătirea continuă cu experiența 

scenică, competiția și contactul cu contexte pedagogice diferite. Totodată, ele susțin necesitatea 

analizării efectelor nu doar prin prisma frecvenței participării, ci și a tipului și intensității 

experiențelor. 

Dezvoltarea personală și socio-emoțională 

Una dintre cele mai clare direcții ale rezultatelor privește încrederea în sine. La afirmația 

referitoare la contribuția activităților artistice la creșterea încrederii copilului, 63,8% dintre 

părinți au acordat scorul maxim, iar 24,9% scorul 4, ceea ce înseamnă că aproape nouă din zece 

respondenți exprimă un nivel ridicat sau foarte ridicat de acord. 

Disciplina și perseverența apar, de asemenea, ca dimensiuni importante. Participarea constantă 

presupune respectarea unui program, repetare, răbdare și asumarea unui proces în care progresul 

se construiește gradual. Aceste aspecte sunt susținute și de răspunsurile calitative ale părinților. 

Gestionarea emoțiilor 

Spectacolele, competițiile, audițiile și alte forme de expunere publică creează contexte de 

intensitate emoțională. Datele indică faptul că participarea artistică este percepută ca un cadru 

în care copiii învață să recunoască și să gestioneze emoțiile asociate expunerii și evaluării. 

Această dimensiune trebuie însă interpretată echilibrat. Competițiile și evaluarea pot genera 

presiune, frustrare, comparație și teamă de rezultat. Efectul formativ depinde, prin urmare, și 

de modul în care aceste situații sunt gestionate pedagogic și relațional. 

Motivația și continuitatea parcursului artistic 

Unul dintre cele mai puternice rezultate privește dorința de continuare a activităților artistice. 

87% dintre părinți au acordat scorul maxim, iar 11,3% scorul 4 afirmației potrivit căreia copilul 

dorește să continue. Nivelul foarte ridicat al răspunsurilor sugerează existența unei relații stabile 

și valorizate cu practica artistică în rândul majorității participanților. 

Competențele sociale 

Rezultatele indică percepții favorabile și în privința dimensiunii relaționale. Pentru 

comunicarea cu ceilalți copii, 54,2% dintre părinți au acordat scorul 5, iar 31,6% scorul 4. 

În ceea ce privește integrarea în grupurile sociale, 54,8% au acordat scorul maxim, iar 29,9% 

scorul 4. Pentru respectul față de ceilalți, 58,2% au acordat scorul 5, iar 32,2% scorul 4. 
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Aceste rezultate susțin interpretarea potrivit căreia activitățile artistice de grup sunt percepute 

ca medii în care sunt exersate comunicarea, colaborarea, integrarea, respectul și asumarea 

responsabilității față de ceilalți. 

Experiența scenică și relația cu cultura 

Experiența scenică ocupă un loc important în percepțiile respondenților. 75,7% dintre părinți 

au acordat scorul maxim, iar 20,9% scorul 4 afirmației potrivit căreia experiența de scenă este 

importantă pentru dezvoltarea copilului. 

Participarea artistică este asociată și cu interesul pentru artă și cultură: 60,2% dintre respondenți 

au acordat scorul 5, iar 32,4% scorul 4. Datele sugerează că participarea constantă este 

percepută nu doar ca practică de formare artistică, ci și ca modalitate de apropiere de experiența 

culturală. 

Dimensiunea familială 

Un consens foarte ridicat apare în privința afirmației că activitățile artistice sprijină dezvoltarea 

armonioasă a copilului: 85,9% dintre părinți au acordat scorul maxim, iar 13,6% scorul 4. 

Pentru relațiile familiale, 50,6% au acordat scorul 5, iar 27,8% scorul 4. Participarea copilului 

poate genera experiențe împărtășite prin spectacole, pregătire, deplasări și susținerea 

parcursului artistic. 

În ceea ce privește interesul familiei pentru evenimente culturale, 56,8% dintre părinți au 

acordat scorul maxim, iar 31,3% scorul 4. Aceste date indică o posibilă extindere a interesului 

cultural către mediul familial, fără a demonstra însă existența unor transformări durabile ale 

relațiilor familiale. 

Analiza calitativă a beneficiilor 

Răspunsurile deschise completează datele cantitative și evidențiază șase teme principale: 

încrederea în sine; disciplina, perseverența și responsabilitatea; dezvoltarea emoțională; 

socializarea și integrarea; dezvoltarea fizică; relația cu arta și sensibilitatea culturală. 

Convergența dintre aceste teme și rezultatele cantitative susține interpretarea unui impact 

perceput multidimensional, în care dimensiunile personale, relaționale și culturale se 

influențează reciproc. 

Dificultăți și provocări 

Analiza răspunsurilor relevă și dificultăți asociate participării artistice. Prima categorie privește 

gestionarea timpului, deoarece cursurile, repetițiile, spectacolele și competițiile trebuie 

integrate în programul școlar și familial. 
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O altă categorie vizează solicitarea fizică, mai ales în dans și balet, unde efortul susținut poate 

produce oboseală, disconfort muscular sau risc de accidentare, ceea ce subliniază necesitatea 

adaptării pregătirii la vârstă și capacitatea individuală. 

Presiunea emoțională și competițională constituie o altă provocare. Expunerea scenică, 

evaluarea și comparația cu ceilalți pot genera anxietate, frustrare sau dificultăți în acceptarea 

rezultatului. 

Sunt menționate și costurile financiare, legate de taxe, costume, echipamente, deplasări și 

participări la competiții, ceea ce poate limita accesul la forme intensive de pregătire. 

La acestea se adaugă provocări psihologice și sociale, precum sensibilitatea la critică, presiunea 

standardelor de performanță, comparația între participanți și, în anumite situații, aspecte legate 

de imaginea corporală. 

Aceste rezultate arată că participarea artistică nu este un proces exclusiv pozitiv și lipsit de 

tensiuni. Calitatea mediului pedagogic, tipul feedbackului și sprijinul familial influențează 

semnificativ modul în care aceste dificultăți sunt gestionate. 

Interpretarea integrată a rezultatelor 

Privite în ansamblu, datele cantitative și calitative susțin existența unui model multidimensional 

al impactului perceput al participării artistice. 

Prima dimensiune este personală și socio-emoțională, exprimată prin încredere în sine, 

disciplină, perseverență, motivație și gestionarea emoțiilor. 

A doua este relațională și socială, reflectată prin comunicare, colaborare, respect, integrare și 

sentiment de apartenență. 

A treia este culturală, vizibilă prin valorizarea experienței scenice, interesul pentru artă și 

cultură și dorința de continuare a implicării. 

A patra este familială, prin susținerea parcursului artistic al copilului și asocierea acestuia cu un 

interes mai ridicat al familiei pentru participarea culturală. 

Rezultatele susțin perspectiva teoretică potrivit căreia simpla participare nu explică singură 

transformările. Efectele percepute sunt asociate cu interacțiunea dintre continuitatea 

participării, experiența scenică, intensitatea implicării, dinamica grupului, susținerea familiei și 

calitatea mediului pedagogic și instituțional. 

Experiența scenică apare ca un factor cu o importanță aparte, deoarece concentrează 

dimensiunile tehnică, emoțională și relațională ale procesului artistic. Scena poate funcționa 

astfel ca factor catalizator al unor procese formative, fără ca efectele sale să fie automate sau 

identice pentru toți participanții. 
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Limitele cercetării empirice 

O primă limită este caracterul neprobabilistic al eșantionului, care nu permite generalizarea 

statistică la întreaga populație a copiilor implicați în activități artistice. 

A doua limită derivă din faptul că principala sursă de date este reprezentată de percepțiile 

părinților. Acestea sunt relevante pentru observarea unor schimbări din viața cotidiană a 

copilului, dar pot fi influențate de așteptările și valorile respondenților. 

Cercetarea nu permite stabilirea unei relații cauzale stricte între participarea artistică și 

transformările identificate. Dezvoltarea copilului este influențată simultan de familie, școală, 

mediul social, particularități individuale și alte experiențe educaționale. 

O altă limită este predominanța dansului și baletului în experiențele respondenților, ceea ce 

înseamnă că rezultatele nu pot fi transferate automat tuturor formelor artelor spectacolului. 

Poziția dublă a cercetătorului, implicat în unele dintre proiectele analizate, constituie atât o 

resursă de cunoaștere, cât și o posibilă sursă de bias. Această limită este gestionată prin 

triangularea surselor și formularea prudentă a interpretărilor. 

Prin urmare, rezultatele trebuie înțelese ca tendințe consistente și mecanisme asociate 

participării, nu ca demonstrații ale unei cauzalități universale. 

În ansamblu, cercetarea empirică susține ideea centrală a tezei potrivit căreia impactul social al 

artelor spectacolului nu rezultă automat din participare și nu urmează un traseu liniar, ci se 

construiește prin interacțiunea dintre experiență, continuitate, relații și context. 

Datele indică faptul că participarea artistică este asociată, în percepțiile familiilor investigate, 

cu dezvoltarea încrederii în sine, a disciplinei și perseverenței, cu gestionarea emoțiilor, 

comunicarea și integrarea în grup și cu o relație mai apropiată de artă și cultură. În același timp, 

experiența copilului poate fi asociată cu o participare culturală mai activă a familiei, fără ca 

această relație să fie interpretată în termeni cauzali. 

 

Capitolul V – Studii de caz privind rolul social al artelor spectacolului 

Capitolul al V-lea dezvoltă dimensiunea aplicată a cercetării prin analiza unor proiecte concrete 

din domeniul artelor spectacolului, cu scopul de a evidenția modul în care mecanismele 

teoretice și rezultatele empirice discutate anterior se manifestă în contexte artistice reale. 

Studiile de caz permit trecerea de la analiza generală a impactului social la observarea 

condițiilor prin care acesta se poate construi. 
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Selecția studiilor de caz urmărește diversitatea formelor de participare și corespunde structurii 

metodologice definite în Capitolul III. Sunt analizate trei tipuri distincte de experiență: Sibiu 

Dance Competition, ca model de participare competițională; Sibiu Ballet Summer Intensive 

Training, ca model de formare artistică intensivă; și Academia ProBalet, ca model de educație 

artistică continuă. 

Cele trei contexte permit compararea modului în care intensitatea experienței, durata și 

continuitatea participării și calitatea mediului pedagogic și relațional influențează natura 

efectelor observabile. Studiile de caz aprofundează astfel modelul central al tezei, potrivit căruia 

impactul nu rezultă automat din simpla participare, ci se construiește prin interacțiunea dintre 

caracteristicile experienței și mediul în care aceasta se desfășoară. 

 

Sibiu Dance Competition – experiența competițională ca spațiu de dezvoltare artistică și 

socială 

Primul studiu de caz analizează Sibiu Dance Competition, proiect artistic și educațional destinat 

copiilor și tinerilor dansatori, construit ca spațiu de întâlnire între pregătirea artistică, experiența 

scenică, evaluarea profesională și schimbul cultural. 

Obiectivele competiției includ dezvoltarea experienței scenice, stimularea motivației pentru 

progres, oferirea unui feedback specializat și facilitarea contactului cu profesioniști ai 

domeniului. Prezența unui juriu internațional, alcătuit din artiști, coregrafi, profesori și 

reprezentanți ai instituțiilor de profil, adaugă proiectului o componentă pedagogică și 

profesională. 

Workshopurile susținute de membrii juriului completează dimensiunea competițională printr-o 

formă directă de educație artistică, oferind participanților contact cu metode pedagogice și 

perspective profesionale diferite. În același timp, bursele pentru programe de formare, cursuri 

intensive sau stagii internaționale pot extinde experiența participanților dincolo de durata 

concursului. 

Mecanismul educațional specific competiției este legat de pregătirea unui moment artistic, 

expunerea în fața publicului și a juriului, evaluarea și acceptarea rezultatului. Aceste situații 

solicită nu doar nivelul tehnic, ci și disciplina, capacitatea de gestionare a emoțiilor și adaptarea 

la contexte de presiune. 

Feedbackul profesional poate funcționa ca instrument de orientare, oferind participantului 

repere privind nivelul propriu, punctele forte și aspectele care necesită dezvoltare. Totuși, 

analiza păstrează o perspectivă echilibrată: competiția și comparația pot stimula motivația, dar 
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pot genera și tensiune emoțională, frustrare sau presiune. Efectul formativ depinde, prin urmare, 

de modul în care experiența evaluării este integrată pedagogic în parcursul copilului. 

Dimensiunea socială este susținută prin interacțiunea dintre participanți, familii și profesioniști. 

Întâlnirea tinerilor proveniți din medii și contexte diferite poate crea oportunități de socializare, 

schimb cultural și extindere a rețelelor de relații. 

În modelul tezei, Sibiu Dance Competition reprezintă forma de participare cu intensitate 

ridicată și componentă evaluativă accentuată. Mecanismul său specific este construit prin 

combinația dintre expunere scenică, evaluare profesională, feedback, comparație și contact cu 

oportunități educaționale și profesionale. 

 

Sibiu Ballet Summer Intensive Training – formarea artistică intensivă ca model 

educațional și intercultural 

Al doilea studiu de caz este reprezentat de Sibiu Ballet Summer Intensive Training, program de 

formare artistică desfășurat într-un interval scurt, dar cu un volum ridicat de activități. 

Programul este analizat ca model de învățare concentrată, în care participanții sunt expuși zilnic 

unor experiențe tehnice, artistice și relaționale variate. Spre deosebire de formarea distribuită 

pe perioade lungi, programul intensiv comprimă procesul de pregătire și presupune adaptare 

rapidă la profesori, metode și cerințe diferite. 

Structura pedagogică integrează balet clasic, dans contemporan, repertoriu, dans modern și de 

caracter, precum și discipline complementare, între care teatru-dans, pilates, acro-dans, machiaj 

scenic și actorie. Diversitatea disciplinelor extinde experiența participanților dincolo de 

pregătirea tehnică specifică baletului. 

Un element definitoriu îl reprezintă prezența unor profesori și artiști invitați din contexte 

naționale și internaționale. Lucrul cu pedagogi formați în sisteme diferite expune participanții 

unor metode de lucru, cerințe și perspective estetice variate, ceea ce poate susține 

adaptabilitatea și flexibilitatea în procesul de învățare. 

Programul se desfășoară pe parcursul a două săptămâni, cu un program zilnic de aproximativ 

opt ore, și se încheie printr-o gală de balet. Gala integrează rezultatele procesului de pregătire 

într-o experiență scenică și oferă un moment de sinteză a activității desfășurate. 

Intensitatea programului presupune disciplină, concentrare și adaptare rapidă la ritmuri de lucru 

și indicații diferite. Interacțiunea dintre participanți și profesori proveniți din contexte 

geografice și educaționale variate adaugă o dimensiune interculturală și poate favoriza formarea 

unei comunități artistice temporare. Mecanismul distinctiv este concentrarea experienței: volum 
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mare de lucru, diversitate pedagogică, adaptare rapidă și experiență scenică finală. Schimbările 

observabile pot apărea într-un interval scurt, însă stabilitatea lor nu poate fi afirmată în absența 

unei evaluări longitudinale. 

 

Academia ProBalet – formarea artistică continuă și experiența scenică în dezvoltarea 

copiilor 

Spre deosebire de competiție și de programul intensiv, Academia ProBalet este construită pe 

regularitate și continuitate. Copiii participă săptămânal la cursuri și își dezvoltă progresiv 

competențele tehnice, artistice, personale și relaționale. 

Activitatea este organizată în Sibiu și Făgăraș și reunește aproximativ 170 de copii. Oferta 

cuprinde balet clasic, dans contemporan și K-pop la Sibiu, iar la Făgăraș activitatea este 

concentrată asupra baletului clasic. 

Caracteristica fundamentală a acestui model este continuitatea. Repetarea, acumularea 

experiențelor și trecerea progresivă către cerințe mai complexe construiesc un parcurs în care 

rezultatele nu sunt urmărite exclusiv punctual. 

În cadrul acestui studiu de caz, analiza este aprofundată prin două producții: „Spărgătorul de 

Nuci” și „Albă ca Zăpada”. Acestea nu constituie studii de caz independente, ci exemple de 

integrare a experienței scenice în cadrul programului educațional continuu al academiei. 

Analiza respectă distincția dintre output, outcome și impact. Numărul participanților, 

spectacolelor și spectatorilor reprezintă outputuri. Schimbările observabile în procesul de 

pregătire – autonomia în recunoașterea intrărilor, orientarea scenică, integrarea în ansamblu sau 

asumarea responsabilității – pot fi discutate ca outcome-uri. Impactul, în sens strict, presupune 

efecte cumulative și durabile, care nu pot fi atribuite unei singure producții. 

 

„Spărgătorul de Nuci” – continuitate repertorială și experiență scenică 

Producția analizată a fost prezentată la 18 decembrie 2024, la Centrul Cultural „Ion Besoiu” 

din Sibiu, și a implicat 80 de copii și adolescenți cu vârste între 4 și 18 ani. 

Procesul de pregătire s-a desfășurat între 20 octombrie și 18 decembrie, materialul fiind lucrat 

inițial în grupele obișnuite, urmat de repetiții comune în ultimele două săptămâni. 

Caracterul recurent al producției este relevant pentru analiza continuității. Reluarea 

spectacolului în mai multe ediții permite adaptarea rolurilor la vârsta și nivelul participanților 

și poate crea oportunități de progres către cerințe scenice mai complexe. 
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Distribuirea rolurilor a urmărit diferențierea cerințelor în funcție de vârstă și nivel, astfel încât 

copiii să poată participa într-un cadru adaptat posibilităților lor, dar cu grade progresive de 

autonomie și responsabilitate. 

În timpul procesului au fost observate outcome-uri precum o autonomie mai mare în 

identificarea reperelor scenice, atenție crescută la trasee și o mai bună integrare în ansamblu. 

Au apărut și situații de sprijin între copiii de vârste diferite, relevante pentru analiza cooperării 

și a relațiilor din interiorul grupului. 

Pentru participanții aflați la prima apariție scenică, producția a presupus adaptarea la lumini, 

culise, costume, repere tehnice și prezența publicului. Reacțiile de bucurie sau ușurare observate 

după spectacol sunt interpretate ca răspunsuri imediate la experiență și nu ca dovezi ale unor 

efecte psihologice durabile. 

În ziua analizată au avut loc două reprezentații, fiecare cu aproximativ 500 de spectatori, una 

adresată publicului școlar și cealaltă familiilor și apropiaților. 

 

„Albă ca Zăpada” – flexibilitate repertorială și participare comunitară 

Analiza are ca reper principal reprezentațiile din 27 martie 2026, la Sibiu, urmărite de 

aproximativ 1.000 de spectatori, precum și cele două reprezentații din 26 mai 2026, la Făgăraș, 

adresate elevilor și urmărite de aproximativ 400 de copii. 

Este necesară o delimitare metodologică importantă: chestionarul cercetării a fost aplicat în 

perioada 6–13 martie 2026, anterior acestor reprezentații. În consecință, rezultatele 

chestionarului au în această analiză exclusiv rol contextual și nu sunt utilizate ca evaluare 

directă a efectelor spectacolelor. 

În cazul reprezentațiilor de la Făgăraș, producția a fost adaptată prin integrarea participanților 

din Sibiu și Făgăraș în aceeași construcție scenică. Spectacolul a devenit astfel nu doar un 

produs transferat într-un alt oraș, ci și un cadru de colaborare între două comunități de 

participanți. 

La nivel pedagogic, distribuirea rolurilor a fost realizată în funcție de vârstă și nivel, prin 

integrarea copiilor în roluri și tablouri cu grade diferite de dificultate. 

Mobilitatea producției evidențiază potențialul spectacolului de a funcționa ca formă de mediere 

și participare culturală, fără ca cercetarea să atribuie efecte directe asupra spectatorilor în 

absența unor instrumente specifice de evaluare a publicului. 
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Analiza comparativă a celor două producții 

Cele două producții evidențiază modalități diferite de integrare a experienței scenice într-un 

program educațional continuu. 

„Spărgătorul de Nuci” este caracterizat prin continuitate repertorială și recurență, în timp ce 

„Albă ca Zăpada” evidențiază flexibilitatea, adaptarea la contexte locale și circulația producției 

între comunități. 

În ambele cazuri, corpul funcționează ca principal mijloc de comunicare, copiii fiind solicitați 

să integreze tehnica, expresivitatea, gestul, direcția privirii, relația cu partenerul și 

muzicalitatea. 

Familiile sunt implicate în dimensiunea logistică și organizatorică, în special prin costume, 

deplasări și sprijinul acordat copiilor. Această implicare reprezintă o formă concretă de 

colaborare între familie și mediul artistic, fără a fi interpretată automat ca dovadă a consolidării 

relațiilor familiale. 

Procesul presupune și solicitări specifice: repetiții suplimentare, așteptare, oboseală, menținerea 

concentrării și emoția expunerii. Aceste aspecte confirmă faptul că valoarea formativă a 

experienței depinde și de modul în care intensitatea și cerințele artistice sunt gestionate 

pedagogic. 

Privită în ansamblu, Academia ProBalet reprezintă modelul în care continuitatea are cea mai 

mare relevanță. Comparativ cu competiția, unde experiența este activată prin intensitatea 

evaluării, și cu programul intensiv, unde formarea este concentrată într-un interval scurt, 

academia funcționează prin repetiție, stabilitate și progres gradual. 

Cercetarea păstrează însă distincția dintre continuitatea programului și demonstrarea unui 

impact individual longitudinal. Participarea de durată reprezintă o condiție favorizantă pentru 

acumularea experienței, dar nu înlocuiește o evaluare longitudinală propriu-zisă. 

Analiza SWOT a rolului artelor spectacolului în dezvoltarea copiilor 

Analiza SWOT sintetizează principalele condiții identificate. Punctele forte includ integrarea 

dimensiunilor artistică, emoțională și socială, experiența scenică și dezvoltarea disciplinei și 

perseverenței. Punctele slabe privesc dependența efectelor de calitatea pedagogică și 

instituțională, accesul inegal, costurile și dificultatea standardizării evaluării. Oportunitățile 

sunt asociate extinderii educației non-formale, integrării artelor în educație și colaborărilor 

naționale și internaționale, iar amenințările includ subfinanțarea, competitivitatea excesivă și 

lipsa unor politici coerente pentru continuitatea educației artistice. 
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Sinteza comparativă a celor trei studii de caz 

Analiza comparativă evidențiază trei modele distincte, dar complementare. 

Modelul competițional – Sibiu Dance Competition se caracterizează prin intensitate ridicată, 

expunere publică, evaluare și feedback. Acesta poate activa procese legate de motivație, 

gestionarea emoțiilor, încredere și orientare profesională, dar poate implica și o presiune mai 

ridicată. 

Modelul intensiv – Sibiu Ballet Summer Intensive Training este construit pe concentrarea 

experienței într-un interval scurt, volum mare de activitate, diversitate pedagogică și 

interculturalitate. Poate susține adaptabilitatea, disciplina și deschiderea către noi metode de 

lucru, însă sustenabilitatea efectelor depinde de continuarea parcursului după încheierea 

programului. 

Modelul continuu – Academia ProBalet se bazează pe regularitate, stabilitate și acumulare. 

Participarea de durată și experiențele scenice recurente creează condiții pentru integrarea 

progresivă a practicii artistice în parcursul copilului și reprezintă contextul cel mai apropiat de 

caracterul cumulativ al impactului. 

Cele trei modele nu sunt ierarhizate, ci evidențiază mecanisme diferite de formare: intensitatea 

și evaluarea în competiție, concentrarea și diversitatea în programul intensiv, respectiv 

continuitatea și acumularea în educația artistică regulată. 

 

Modelul integrat al impactului artelor spectacolului 

La nivel individual, participarea artistică este asociată cu procese precum disciplina, 

perseverența, motivația, gestionarea emoțiilor și încrederea în sine. 

La nivel relațional și social, experiența artistică creează contexte de colaborare, comunicare, 

integrare, sprijin reciproc și apartenență la un grup. 

La nivel cultural, participarea poate susține interesul pentru artă, expunerea la diversitate, 

participarea culturală și apropierea copilului și a familiei de mediul artistic. 

Modelul propus nu este unul liniar. Relația participare → impact nu este automată. Între 

participare și impact se află experiența artistică, alcătuită din procesul de învățare, repetiție, 

relațiile pedagogice, interacțiunea cu ceilalți, feedback, expunerea scenică și cadrul 

instituțional. 

Această experiență este influențată de trei factori principali: 

- intensitatea experienței, care poate accelera anumite procese formative, dar poate 

amplifica și solicitarea; 
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- durata și continuitatea participării, care creează condițiile pentru acumularea și 

stabilizarea experiențelor; 

- calitatea mediului relațional, pedagogic și instituțional, care poate susține sau limita 

caracterul formativ al participării. 

În ansamblu, studiile de caz evidențiază un nucleu comun: atunci când experiența artistică este 

susținută de continuitate, mediere pedagogică adecvată, relații constructive și oportunități reale 

de participare, artele spectacolului pot constitui medii relevante de formare personală, socială 

și culturală. 

 

Contribuția proprie și originalitatea cercetării 

Contribuția proprie a cercetării se articulează în jurul a patru direcții principale: delimitarea 

conceptuală și operațională dintre rol social, funcție socială și impact social; adaptarea logicii 

Theory of Change la specificul artelor spectacolului, prin diferențierea dintre inputuri, activități, 

outputuri, outcome-uri și impact; construirea unui cadru comparativ pentru experiențe artistice 

diferite; și integrarea datelor cantitative, calitative și observaționale într-un model de analiză 

centrat pe procesele formative și relaționale ale participării. 

Pe baza acestor elemente, teza propune un model integrat al impactului social, în care 

participarea nu conduce automat la impact. Între cele două se situează experiența artistică 

propriu-zisă – învățarea, repetiția, relațiile pedagogice, interacțiunea, feedbackul și experiența 

scenică. Trei factori principali influențează acest proces: intensitatea experienței, durata și 

continuitatea participării și calitatea mediului relațional, pedagogic și instituțional. 

 

Limitele cercetării și direcții viitoare 

Principalele limite sunt reprezentate de caracterul neprobabilistic al eșantionului, utilizarea 

percepțiilor părinților ca principală sursă cantitativă, predominanța dansului și baletului în 

experiențele analizate și absența unei evaluări longitudinale. Poziția dublă de practician și 

cercetător oferă acces direct la procesele investigate, dar poate introduce și subiectivitate; acest 

risc este gestionat prin triangulare și delimitarea dintre observație și interpretare. 

Cercetările viitoare pot include studii longitudinale, investigarea directă a perspectivelor 

copiilor și adolescenților, extinderea analizei către alte forme ale artelor spectacolului și 

compararea unor contexte sociale și instituționale diferite. 
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CONCLUZII GENERALE 

Prezenta cercetare a urmărit analiza rolului social al artelor spectacolului, pornind de la premisa 

că valoarea acestora nu se limitează la dimensiunea estetică sau la produsul artistic final, ci se 

construiește și prin procesele de participare, interacțiune și experiență pe care le generează. 

Una dintre concluziile centrale este că impactul social al artelor spectacolului trebuie înțeles ca 

un proces contextual, relațional și cumulativ, nu ca un efect automat al participării. Intensitatea 

experienței, durata și continuitatea implicării și calitatea mediului pedagogic și instituțional 

influențează modul în care procesele formative se pot dezvolta și consolida în timp. 

Din perspectivă conceptuală, cercetarea a clarificat relația dintre rol social, funcție socială și 

impact social. Rolul exprimă poziția și semnificația artelor spectacolului în societate, funcțiile 

descriu modalitățile concrete prin care acestea pot acționa în anumite contexte, iar impactul 

privește efectele asociate participării. Această diferențiere permite separarea intențiilor unui 

proiect artistic de rezultatele efectiv observate. 

Cercetarea empirică, bazată pe 177 de răspunsuri valide ale părinților, completate prin 

observație participativă și analiză documentară, a evidențiat percepții consistente privind 

asocierea participării artistice cu încrederea în sine, disciplina, perseverența, gestionarea 

emoțiilor, comunicarea și integrarea în grup. Datele indică, de asemenea, o asociere între 

participarea constantă, interesul pentru artă și cultură și implicarea familiei în experiențele 

culturale ale copilului. 

Un rezultat important îl reprezintă rolul experienței scenice, care reunește dimensiunile tehnică, 

emoțională și relațională ale pregătirii artistice. Expunerea publică, responsabilitatea, relația cu 

grupul și gestionarea emoțiilor pot transforma scena într-un factor catalizator al unor procese 

formative, fără ca efectele să fie considerate automate sau identice pentru toți participanții. 

Analiza studiilor de caz a evidențiat trei modele complementare: Sibiu Dance Competition, 

caracterizat prin intensitate, evaluare, feedback și expunere publică; Sibiu Ballet Summer 

Intensive Training, bazat pe concentrarea experienței, diversitate pedagogică și interacțiune 

interculturală; și Academia ProBalet, construită pe regularitate, repetiție și acumulare 

progresivă. Compararea lor sugerează că nu există un mecanism unic al impactului: modelul 

competițional pune accent pe autoevaluare și gestionarea cerințelor de performanță, programul 

intensiv poate susține adaptabilitatea și învățarea accelerată, iar participarea continuă creează 

condiții pentru acumularea experienței. 

Pe baza rezultatelor teoretice, empirice și aplicative, cercetarea propune un model în care relația 

dintre participare și impact este mediată de experiența artistică, iar evoluția acesteia depinde de 
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intensitate, continuitate și calitatea mediului relațional și instituțional. Efectele pot fi observate 

la nivel individual, prin încredere, disciplină și gestionarea emoțiilor; la nivel relațional, prin 

comunicare, colaborare și apartenență; și la nivel cultural, prin apropierea de artă și participarea 

la viața culturală. 

Cercetarea evidențiază și dificultăți asociate participării artistice, precum solicitarea fizică, 

gestionarea timpului, presiunea evaluării și competiției și costurile financiare. Aceste aspecte 

confirmă necesitatea unui mediu pedagogic echilibrat și adaptat vârstei și nevoilor 

participanților. 

Rezultatele trebuie interpretate în limitele designului cercetării. Caracterul neprobabilistic al 

eșantionului, predominanța dansului și baletului, utilizarea percepțiilor părinților și absența unei 

evaluări longitudinale nu permit formularea unor concluzii cauzale sau generalizări universale. 

Rezultatele indică tendințe, asocieri și mecanisme relevante, care pot fundamenta cercetări 

ulterioare. 

În ansamblu, cercetarea susține că rolul social al artelor spectacolului nu constă doar în ceea ce 

este prezentat pe scenă, ci și în ceea ce experiența artistică face posibil: participare, învățare, 

relaționare, reflecție, apartenență și apropiere de cultură. Artele spectacolului pot fi astfel 

înțelese ca medii de experiență și participare cu potențial formativ, relațional și cultural, ale 

căror efecte depind de continuitatea participării și de calitatea contextului în care aceasta se 

construiește. 

 

 


