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PENSER LE MUSÉE DE
DEMAIN : QUELLE PLACE

POUR LES FEMMES ?
Dans un monde post-pandémie, et alors que, depuis 2019, la proposition par
l’ICOM* d’introduire une nouvelle définition du musée fait toujours débat, la

question de la place des femmes et du sexisme est centrale, à l’instar des
questions d’écologie ou de diversité. Mais si les choses semblent évoluer, qu’en
est-il vraiment de leur place aujourd’hui, et que peut-il être fait pour demain ? 

 
Par Marie-Stéphanie Servos
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“Il faut savoir si les œuvres que l’on trouve dans les
expositions temporaires sont des prêts de privés ou si
elles appartiennent aux musées… La réalité reste que,
dans les collections en propre, il n’y a que peu de
femmes artistes”. 

Auto-critique 

La solution à cette présence assez pauvre de femmes
dans les collections résiderait-elle dans une approche
d’auto-critique des institutions culturelles ? C’est le parti
qu’a pris la Réunion des Musées Métropolitains Rouen
Normandie, avec à sa tête Sylvain Amic. En 2018, la
RMM décide d’entreprendre un audit à plusieurs niveaux
de la part des femmes dans ses institutions (en tant
qu’artistes, mais aussi au niveau RH). C’est Astrid Leray,
fondatrice du cabinet Trezego, spécialiste des questions
d’égalité femmes-hommes, qui mène l’audit. Tout est
passé au crible : la place des femmes dans les
collections mais aussi aux différents postes des musées.
Le résultat parle pour lui : “Nous nous y attendions, mais
c’était au-delà de notre désespoir, le bilan était vraiment
très mauvais, alors qu’on se questionnait sur la place des
femmes sous différentes initiatives depuis des années” 

Elles font l’abstraction au Centre Pompidou, Peintres
femmes et Pionnières au Musée du Luxembourg… Ces
dernières années, les expositions collectives dédiées aux
artistes femmes fleurissent en France. Le tournant
remonte à 2009, avec Elles@CentrePompidou, l’une des
premières manifestations évidentes d’un projet de
réhabilitation d’artistes femmes souvent oubliées des
collections permanentes des musées. Mais cette mise en
lumière d’artistes femmes dans des expositions
collectives et temporaires semble s'essouffler, et nombre
d'observateurs et d'observatrices du monde de l’art
commencent à s’agacer de ce qui est perçu comme une
stratégie cosmétique au service d’une certaine forme de
féminisme washing. Légitimement, les interrogations
affluent : pourquoi pas davantage de monographies, ou
d’expositions thématiques mais avec une part plus
grande faite à la médiation ? Surtout, si les femmes
semblent davantage présentes dans les expositions
temporaires, qu’en est-il de leur présence réelle dans les
collections, la seule qui compte réellement comme un
engagement de plus long terme ? Jacqueline Eidelman,
conservatrice générale du patrimoine honoraire et
enseignante à l’École du Louvre a dirigé la mission
“Musée du XXIe siècle” en 2016. Elle se questionne :

*le conseil international des musées
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déplore Sylvain Amic. Comme quoi, entre réfléchir et
agir de façon tangible, il y a un monde. En réaction à ce
constat, la RMM veut se doter d’outils plus solides et
concrets.

C’est ainsi que naît, la même année, une charte pour
l’égalité femmes-hommes dans les pratiques muséales.
Celle-ci édicte 20 principes parmi lesquels : “sensibiliser
et former l’ensemble des professionnel.les aux
problématiques de genre et d’égalité femmes-hommes ;
déployer une communication interne et externe
exemptes de stéréotypes et valorisant les femmes et les
hommes dans toute leur diversité ; tendre
progressivement vers la parité concernant les artistes,
les spectacles et les intervenant.es en fixant des
objectifs de progression lorsqu’un fort déséquilibre est
constaté, développer une politique d’acquisition et
d’emprunts volontariste pour favoriser l’entrée d’oeuvres
et de travaux de femmes au sein des collections ;
restituer une histoire mixte et lutter contre les
stéréotypes de genre ou encore ne pas occulter dans la
biographie des artistes et des personnalités présentées
lors de monographies, d’éventuels faits avérés de
violences sexistes ou sexuelles”. Constat : “quatre ans
plus tard, on se rend compte que plus un seul projet
n’est présenté sans une approche incluant une
thématique sociale ou environnementale questionnant
plus largement la place des femmes” se satisfait Sylvain
Amic. 

“C’est important de nommer les choses, et
c’est important de le faire dans les musées
car cela a un impact sociétal” 
Pour Marie-Lucile Grillot, cofondatrice de l’association
Musé.e.s, à l’origine d’un “Guide pour un musée
féministe” (voir encadré) l’enjeux est davantage la
contextualisation, à travers une médiation plus adaptée,
que la question de la part des oeuvres d’artistes femmes
dans les collections permanentes : “Un effort doit être
fait sur la médiation et plus particulièrement sur la
contextualisation des œuvres. C’est important de
nommer les choses et c’est important de le faire dans les
musées car cela a un impact sociétal. La question de
nommer une agression sexuelle par son nom n’enlève
rien à la beauté d’une oeuvre mais cela rend compte
d’une réalité qui est très présente dans notre société
aujourd’hui”.

Pour Elfi Turpin, directrice du CRAC Alsace, Centre
rhénan d’art contemporain et coprésidente de d.c.a, le

Plus les budgets
sont bas, plus les
femmes sont
représentées, on
nous retrouve là où
les rémunérations
sont les plus faibles.
Elfi Turpin, directrice du CRAC Alsace, Centre
rhénan d’art contemporain et coprésidente de d.c.a

réseau national des centres d’art, il faut en effet
dépasser la simple logique d’accrochage de femmes
dans le cadre d’expositions temporaires en combinant
cette approche à un accompagnement scientifique. “Si le
rééquilibrage de cette asymétrie de genre, au moyen par
exemple d’une politique d’acquisition qui pense la parité
et la diversité, va être très long, le rattrapage historique
peut se combiner dans les institutions à un
accompagnement scientifique qui dépasse l’unique
enjeu de représentativité des artistes femmes dans la
programmation pour interroger tout ce qui compose
l’institution dans sa structuration même - de son mode
de gouvernance, en passant par son équipe, son
économie, la constitution de sa collection, son
architecture, son rapport au public”. 

Nominations de femmes aux postes
stratégiques : l’arbre qui cache la forêt ?
Car parler des femmes dans les musées ne se restreint
pas uniquement aux artistes. Il y a aussi les
professionnelles et les visiteuses. Au sujet des
premières, si longtemps, à l’instar de nombreux secteurs,
les femmes ont eu du mal à accéder aux postes à
responsabilité, il semble que les choses soient en train 
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d’évoluer. En surface, cette évolution se constate avec
des nominations de femmes toujours plus nombreuses à
des postes stratégiques : selon l’Observatoire 2022 de
l’égalité entre femmes et hommes dans la culture et la
communication, publié par le ministère de la Culture le 8
mars dernier, 68% de femmes seraient aujourd’hui à la
tête des 41 musées nationaux (contre 41% en 2020).
Celles-ci semblent être partout aux postes stratégiques :
Laurence des Cars au Louvre, Amélie Simier au musée
Rodin, Catherine Chevillot à la Cité de l’architecture et
du patrimoine ou encore Marie-Christine Labourdette à
Fontainebleau pour ne citer qu’elles. Dans les Centres
d’art contemporain, 65% de femmes occupent un poste 
 de direction. Mais ces chiffres ne sont-ils pas l’arbre qui
cache la forêt ? “Nous pourrions en conclure que le
secteur de la création est vertueux en terme de lutte
contre le sexisme, avance Elfi Turpin. Mais regardons les
chiffres dans les seules institutions labellisées du
programme création artistique arts visuels et spectacle 

W W W . F E M M E S - D A R T . C O M  |  1 1

C’est à se demander pourquoi il n’existait pas déjà.
Rédigé par 23 contributeurs et contributrices, ce guide
pour un musée féministe est un ouvrage d’utilité
publique. Organisé en trois parties, il dresse un état des
lieux de la place des femmes dans les musées, en tant
qu’artistes mais aussi professionnelles, recense les
initiatives féministes existantes et donne la parole à
des expertes et des militantes. Un ouvrage
indispensable qui donne espoir tant les initiatives
mises en lumière sont, de façon surprenante,
finalement très nombreuses. 
@asso_muse.e.s "Guide pour un musée féministe"

Le guide pour un
musée féministe 
Fin mars, l'association
"Musé.e.s", créée par 7
professionnelles des musées, a
bouclé avec succès un
financement participatif visant à
éditer le premier "guide pour un
musée féministe".
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vivant : seulement 30% des postes de direction sont
occupés par des femmes. 45% des institutions les plus
modestes, ayant un budget inférieur à 500 000€ sont
dirigées par des femmes et celles-ci sont à la tête de
seulement 29% des plus dotées, avec un budget
supérieur à 2M€. En d’autres termes, 71% des
établissements les mieux dotés sont dirigés par des
hommes. La donnée économique est ici éloquente. Plus
les budgets sont bas, plus les femmes sont représentées,
on nous retrouve là où les rémunérations sont les plus
faibles”. De la même manière, qu’en est-il des musées de
sciences, un secteur historiquement très masculin ? La
direction des grands musées de sciences est au mains de
nombreux hommes. Une donnée représentative de la
part des femmes dans les métiers scientifiques
aujourd’hui. Par ailleurs, “à part Marie Curie, nous
n’avons personne comme “Joconde” des musées de
sciences” déplore Jacqueline Eidelman. La route vers une
place plus juste pour les femmes reste encore longue.

Pour aller plus loin :

Charte pour l’égalité femmes-hommes
dans les pratiques muséales :
https://urlz.fr/hRe6

Observatoire 2022 de l'égalité entre
femmes et hommes dans la culture et
la communication : https://urlz.fr/hRea

Rapport de la mission "Musées du
XXIe siècle" : https://urlz.fr/hRee
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THE ART NEWSPAPER
mars 2022

Stéphane Renault

Presse écrite FRA
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Edition : Mars 2022 P.4
Journalistes : S.R
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Prcmière A.ssembléeeuropéennfirst European Assembly of
des centres d'ari contemporain Contemporary Art Centres

Les centres d’art européens
planchent sur le thème du genre
Le réseau d.c.a et ses homologues européens
se réuniront lors d’une première assemblée,
intitulée « Cette fois, parlons du genre »,
les 8 mars, 12 avril et 7juin 2022, pour échan-
ger sur le thème de la diversité dans les insti
tutions culturelles. «En tant que garants de
la liberté de création des artistes, les centres
d’art contemporain s’intéressent aux systhnes
actuels de représentation etdediscrimination,
affectant notamment lesfemmes, lespersonnes
LGBTQIA+, les personnes racisées, les per-
sonnes issues de classes sociales défavorisées
ou encore lespersonnes non valides », précise
d.c.a. Objectif de ces rencontres : engager
une réflexion sur les inégalités de genre dans
le monde de l’art afin de progresser vers des
solutions communes. Sous l’égide d’un comité
de pilotage intemational, cetteédition inaugu-
rale initialement prévue en mai 2020 à Paris,
avant d’être organisée en ligne, accueillera
parmi les intervenants Mercedes Azpilicueta,
Céline Kopp, Elisabeth Lebovici ou encore
Julie Pellegrin. Programme et inscriptions en
ligne.s.R
europeanartassembly.org

Première Assemblée européenne des centres d’art

contemporain. © D.R.

Nombre de mots : 192

Tous droits de reproduction et de représentation réservés au titulaire de droits de propriété intellectuelle 
L'accès aux articles et le partage sont strictement limités aux utilisateurs autorisés.247470 DCA-MDIS - CISION 8741862600503
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UNTIL WHEN WILL WE SPEAK
ABOUT GENDER?

Impressions and questions from the 1st European Assembly
of Contemporary Art Centres.

On April 12, a gathering was hosted online by d.c.a. (Association française de
développement des centres d’art contemporain) in the framework of the 1st
European Assembly of Art Centres. Titled This time we talk about gender, the
assembly inaugurated on International Women’s day and will continue until the
beginning of June with two clear objectives: “mapping the material conditions
and ideological background of gender inequalities” through the first two
meetings in March and April and eventually “gathering experimental tools for
ungendering institutional practices” through the second round of gatherings in
May and June. 

May 04 2022

Angeliki Tzortzakaki

READ CONTACT SHOPS SUPPORT
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Under the moderation of curator and Betonsalon director Émilie Renard and the
participation of Antonio Cataldo, the second appointment of This time we talk
about gender invited Sepake Angiama, Vanessa Desclaux, Dora Garcia and
Marthe Ramm Fortun to discuss the reproductive side of educational practices
in the context of the curatorial as well as the constant negotiation of
transparency and opacity that are at stake when performing art work.

It became progressively clear that the common goal was the desire to to outline
what goes by the name of  ‘feminist pedagogies’: networks (of solidarity and
care) actualised  through circular, shared and diffused  movements (of how
narratives can be told in  less authoritarian ways) and practices, including a
multiplicity of languages, architectures, audiences, but also of content and
format. Through a subtle irony and significant  affirmative drive, the title of the
conference pointed to  the urgency of  addressing the underlying complications
that gendered institutional practices, even if not explicitly. 

Angiama and Desclaux took the lead to explore this side of pedagogical labour.
From the outset, ambitious open-ended questions on language and temporality
were unleashed: What do we mean by education exactly? How does
terminology produce knowledge? What alternative  words can we employ to
talk about it and from which context do we choose the right word? What
happens when we add the word ‘feminist’ next to it? How can it then become
embodied and transforming and at the same time diffuse hierarchy? One
question prevailed above all others: How do we move from knowledge
reproduction to knowledge production? 

The many questions added some vastness to the discussion so much that the
speakers agreed that a common point of departure would be the abolition of any
form or model of excellence or talent within (and without) the institutions. One
could argue that this is a topic that was already discussed in pedagogy some 20
years ago, but isn't that the case with gender as well? The questions thus made
evident the constant shift in the understanding of how curatorial practices might
operate and how these benefit from pedagogical tools, methodologies and
processes. 

To put that into context, Sepake Angiama brought to the table the  concrete
example of an initiative that moves through the above question marks: the
series gatherings she initially conceived during Documenta 14 Under the
Mango Tree —Sites of Learning, addressed current educational shifts by
inviting different artistic initiatives and schools from multiple geographies.
Within this framework, “through notions of unlearning and indigenous
knowledge, artist-led project spaces, libraries, and schools interested in
unfolding discourses gather to discuss and build radical education practices thatData Privacy
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destabilise the European canon”. 

The example brought to the fore  a series of potential directions to look at:
Infrastructures and their temporalities. The creation of spaces and programmes
like the above, allows an interstitial space to exist, schools and museums that
get rid of their rigid time schedules and rules, but instead work together to build
sustainable relationships for every part of their ecosystem. That’s not simple
enough, we need more reciprocal learning that is a constant process so we can
slow down, shift perspectives, open up to create (more) contexts for meaning
and meaningfulness. In this ongoing  process, we are also asked to spend
(more) time with others differently: but where can we find the time, if  the
average day is employed for labour duties? And what about having (more) fun?

A clear proposition was made  that new formats also require new temporalities.
Not everything needs to fit the 9-to-5 working model to be able to be valued
and quantified. The uncommonly productive times of the capitalist economy
lower the barriers to access both labour and fun in temporal and choreographic
terms. The speakers suggest early morning or late night activities in order to
enable different formats, and allow other audiences, voices, and body relations
to manifest. Still this can entail risks: creating blurriness between what’s work
and what’s fun can potentially become highly (emotionally) exploitative. 

The example mentioned by Angiama was  the one of the all-night programme
From Dusk till Dawn part of III Edition - Masquerade organised by If I Can’t
Dance, I Don’t Want To Be Part of Your Revolution at the Van Abbe museum in
Eindhoven in 2010. “Because the programme ran from sunset to sunrise, the
perception and experience of the museum was also completely different: bright
daylight turned to twilight and darkness, making an appeal to all the senses.”
Still, if night programmes have opened up new possibilities of being in the
museum, Museum nights have contributed to a further spectacularisation that
does not necessarily bring audiences closer. Angiama and Desclaux make an
appeal for  the night programmes, often combined with music, drinks and
dance. There is certainly an alternative educational side to  these social
practices (typically performed when the sun sets), even though night schools
have not been uncommon for working (class) students either. Trying out
pedagogical models in forms of retreats outside of art schools with a safe space
to sleep and read and eat (and dance) can lead forth, liberate things and unleash
connections. As long as temporary, shifting and porous structures can be
maintained and sustained, then we can un-regulate the body.

Moving further the focus of the conversation around the institution's critical
responsibility through the role and understanding of language speakers and
listeners are confronted with the question: do the potential audiences need toData Privacy
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learn only about artworks? How to break the distance between the two?
Vanessa Desclaux spoke warm-heartedly of a diversified educational
programme that  allows a museum to become a space wherein many different
things can happen for and with the communities that use (and are taxed for) it
are actively engaged in its definition. One layer of this is the wall and
exhibition texts. The recently introduced tool of the  “Simple” or “Simplified
language” usually composed by subject - verb - object is granting major access
to a broader audience who don't necessarily grasp references familiar to an art
theory graduate.. Who is it for though? And how do the two languages
complement each other instead of bifurcating even further? At the same time,
Desclaux questioned the authorship of the wall texts next to the artworks: who
signs these texts? eponymous curators, visitors, children, adults, any of the
above? And if we were to collect stories differently, what would be the methods
and the voices who narrate them?

Another of the many layers of the diversified programme is the use of space
and resources: many of these architectures are designed to deter people from
joining, confirmed Angiama. The museal space asks for a well-behaved, soft-
speaking, elegant audience, who sits only once every 5 hours while spending
the rest of the time contemplating some painting. Both Desclaux and Angiama
suggest the creation of more holistic experiences for these spaces, which in turn
calls for  a re-evaluation of  structures and temporalities: more seating, more
resting, more unregulated movement, less intimidating silence and
contemplation, more of a deeper relationship to the body and less of a
privileged eye.

After a few breaths off the screen, in the second round, Émilie Renard
welcomed performance artists Marthe Ramm Fortun and Dora Garcia to
dialogue and balance within the urgency for opacity and transparency in the art
economies in which we navigate. The paradox that opacity brings to a sector
that ends up suffering so much from it, is an intriguing turn to explore. “We
cannot pretend to have fair exchanges unless this happens in all forms of
society,” said Dora Garcia. Art workers strive for the obvious, which doesn’t
seem obvious enough even with many years of experience (in fighting for a fair
fee). The transparency regarding artist fees and budgets distribution has not
existed for far too long while it has been negotiated far too much. Trust,
intimacy and safety come along with any conversation on transparency and in
this case, we cannot ignore the importance of gender in this struggle. 

“Women’s bodies become a battleground, yet again”, observed Ramm Fortun.
The everyday life battle is hardly encountered by an institution who doesn't
manifest interest in care. “We learn about institutions by learning how
complaints are stopped,“ wrote Sara Ahmed in Nodding as a Non-Performative.Data Privacy
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Opacity, when a complaint hits an institution means en-danger, added Ramm
Fortun. 

The lack of transparent and healthy work environments within institutions
whose programmes and content calls for the importance of care became evident
at this point of the conversation. Then, how can a healthy work environment be
seen, created and advocated for on a daily basis? Marthe Ramm Fortun’s
understanding of emotional labour extraction is a sort of “erotic” exchange that
happens in a grey zone full of taboo and trauma. All seems blurry, but still, the
urge to surrender to a toxic relationship leads forward. Chantal Mouffe is
quoted through “the denial of oneself’s pleasure being the last political
frontier”. The conversation shed  light on the grey zones of opacity and gender-
based abuse: there is an urgency for art (infra)structures to develop mechanisms
that neither allow nor justify abuse; to transform into situated shelters instead of
isolated fortresses; to cease the exploitation of labour through the lens of affect
and abusive friendship and networking.

On the other hand, there is always Glissant’s right to opacity: that in order to be
able to live with each other there is a requirement for opacity - one that is
desired and attainable. While this text is being written, most of the cultural
workers have been negotiating this for themselves and on behalf of other fellow
workers for way too long. The crisis in the cultural sector that was sharpened
during the pandemic brought this to the surface and thanks to the unions, these
conversations are being slowly normalised. But we are still not quite there yet. 

How to look at opacity differently, then? By claiming the right to determine the
use of ‘productive’ time and the freedom to be useless, proposed Garcia. To
avoid comparing art production with anything that can add or produce value:
that’s one hypothesis. In this sense, opacity also called for informality: in a
system that is not designed for us to be seen for what we actually are (art
workers), but for what governments want us to be (entrepreneurs), opacity
becomes a reaction  to self-entrepreneurism. Garcia's intervention brought back
the much discussed and desired Universal Basic Income (sure we always get
back to that in one way or another) - as proposed by the Institute of Radical
Imagination. It is striking how evident this solution is among art workers, and
how marginalised it is by institutional bodies. 

The overall lack of sustainability discussed above comes with the face of a false
positivity that brings shame, (white) guilt and the “inability to carry the face”,
concluded Fortun. This resonates with Martha Rosler’s text "Why are people
being so nice?'', wherein “public relations happy talk, museums and galleries
are publicly thrilled, excited, and delighted” while on the contrary, Ramm
Fortun repeated and emphasised, “we can not go around openings eating soupData Privacy
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anymore”: we need to take trauma and loss more seriously and instead, sit with
discomfort following Sara Ahmed. But how to do that?

The question remained afloat mid-air, while the closing and merging of the two
conversations brought the four speakers back into the room. Hard to pick and
pin down what to keep from that day, when many urgencies met at once. Open
spaces for reciprocal learning, in less hierarchical, more slow-paced formats
can recompose the institutional practice of care and solidarity with new
redistributed narratives, spaces and audiences. We still have a long way to go to
bring patriarchy down, and this is a hard task as the issue it’s still very much
perpetuated  by women themselves, the speakers concluded. 

All the questions posed at the beginning were brought up anew,  which
probably made everyone feel like the entire conversation could start all over
again; only, this time in the company of bell hooks. Looking around before
speaking: who is in the (class)room this time?

*

Don't miss the upcoming panel on May 10. To more information HERE.
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CONGRESO EN ONLINE

First European Assembly of Contemporary
Art Centres. This Time We Talk About
Gender

(https://static.arteinformado.com/resources/app/docs/evento/90/209890/000.jpg)

Dónde:

Formación Online

Cuándo:

08 mar de 2022 - 07 jun de 2022

Dirigido a:

Artistas, Profesionales, Organizaciones

Organizada por:

Association française de développement des centres d’art contemporain (d.c.a)
(https://www.arteinformado.com/guia/o/association-franaise-de-developpement-des-
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CURSO ONLINE.

(https://www.arteinformado.com/agenda/f/museologia-y-gestion-de-museos-214473)

Museología y Gestión de Museos (https://www.arteinformado.com/agenda
/f/museologia-y-gestion-de-museos-214473)

CONCURSO EN CÓRDOBA, ESPAÑA

centres-dart-contemporain-dca-136443)

Profesionales participantes:

Antonio Cataldo (https://www.arteinformado.com/guia/f/antonio-cataldo-224769) , Dora
García (https://www.arteinformado.com/guia/f/dora-garcia-1075) , Filipa Oliveira
(https://www.arteinformado.com/guia/f/!lipa-oliveira-162917) , Julia Morandeira
Arrizabalaga (https://www.arteinformado.com/guia/f/julia-morandeira-arrizabalaga-
164625) , Manuel Segade (https://www.arteinformado.com/guia/f/manuel-segade-
105414) , Mercedes Azpilicueta (https://www.arteinformado.com/guia/f/mercedes-
azpilicueta-33958) , Xabier Arakistain (https://www.arteinformado.com/guia/f/xabier-
arakistain-152463)

Enlaces o"ciales:

Web (https://europeanartassembly.org/) 
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Concurso de Pintura Almenara (https://www.arteinformado.com/agenda
/f/concurso-de-pintura-almenara-213548)

DESCRIPCIÓN DE LA FORMACIÓN
On 8 March, 12 April, 10 May, and 7 June, d.c.a, the French contemporary art centres
network and its European partners will meet to discuss gender equality and diversity in art
centres and, more generally, in cultural institutions

These free online meetings will be open to everybody and they will be the occasion to
welcome around 20 French and International speakers who have been invited to share
their re#ections on the issue of gender inequality in the art world.

As guarantors of artists’ creative freedom, contemporary art centres are concerned with
current systems of representation and patterns of discrimination, including those a$ecting
women, LGBTQIA+ people, racialised people, people from disadvantaged social classes,
and people with disabilities.

Art workers, artists, curators, institutional directors, thinkers, and researchers will be
brought together to explore the structural and material circumstances that perpetuate
these inequalities and to !nd concrete, shared solutions. The list of participants and
moderators include: Xabier Arakistain, Mercedes Azpilicueta, Angela Dimitrakaki, Iris
Dressler, Dora Garcia, Géraldine Gourbe, Céline Kopp, Quinn Latimer, Elisabeth Lebovici,
Julia Morandeira, Tominga O’Donnell, Julie Pellegrin, Marthe Ramm Fortun, Helena Reckitt,
Émilie Renard.

Mapping and deconstructing to improve our practices

The art !eld can be a privileged vantage point for deconstructing homogenous narratives
of power and for voicing and defending concerns that echo those of both artists and
broader society.

The !rst two meetings, to be held on 8 March and 12 April, will adopt a social, economic,
and historical perspective as a way to map and deconstruct the structural and material
conditions that give rise to unequal institutional practices. These events will consider
multiple approaches to organising the cultural sector that are situated at the crossroads of
feminist, post-colonial, queer, and intersectional thinking.

The last two meetings, to be held on 10 May and 7 June, will focus on the preparation and
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development of a common Europe-wide strategy with the presentation of tools,
methodologies, transformative actions, and true equality measures.

“Since 2015, the d.c.a has been building relationships with European partner institutions
that share the same values as the contemporary art centres in our network. From this
mutual understanding was born the desire to ‘create’ an assembly by setting regular times
for collective re#ection that are open to both the general public and cultural professionals,
and that address the major themes that impact our lives beyond the diverse contexts that
impact our organisations.

Initially planned as a large two-day event in Paris in May 2020 to focus on the issue of
gender inequality, this inaugural edition is instead being held online over the coming
months in a format that is adapted to the current possibilities of cross-border gatherings
and travel. More than ever, we remain committed to gender and diversity issues and the
place of women in our contemporary societies. The health crisis, by exacerbating all forms
of inequality, has made it even more necessary to re#ect on these issues.”

El! Turpin, co-president of the d.c.a (French national network of contemporary art centres),
member of the steering committee of the !rst edition of the European Assembly of
Contemporary Art Centres, and director of CRAC Alsace contemporary art centre in
Altkirch.

STEERING COMMITTEE

Antonio Cataldo
Curator, writer, director of Fotogalleriet, Oslo (Norway)
Member of the Kunsthallene i Norge network

Marianne Hultman
Curator, Director of Oslo Kunstforening, Oslo, (Norway)
Member of the Kunsthallene i Norge network

Filipa Oliveira
Artistic Director of Case da Cerca, Almada (Portugal)

Manuel Segade
Curator and Director of CA2M Centro de Arte Dos de Mayo, Madrid (Spain)

Ursula Schöndeling
Exhibition curator (Germany)

El! Turpin
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LES ESSENTIELS DU JOUR

� TÉLEX 18.02 

Les centres d’art 
mettent l’égalité 
de genre au centre 
du débat

Le réseau français des centres d’art 
d.c.a et ses partenaires européens 
organisent « Cette fois, parlons du 
genre », quatre rencontres en ligne, 
gratuites et ouvertes à tout le monde 
pour parler de l’égalité de genre et de 
la diversité dans les centres d’art et les 
institutions culturelles. Lors des deux 
premières rencontres, les 8 mars et 
12 avril, devrait être abordée la 
question des conditions structurelles 
et matérielles générant des pratiques 
institutionnelles asymétriques,  
le tout dans une perspective sociale, 
économique et historique. Les deux 
suivantes, qui se dérouleront  
les 10 mai et 7 juin, seront quant  
à elles consacrées à un partage de 

méthodologie et d’outils permettant 
l’élaboration d’une stratégie visant  
à améliorer les pratiques dans  
le secteur. De nombreuses 
professionnelles du monde culturel 
prendront la parole dont Mercedes 
Azpilicueta, Dora Garcia, Céline Kopp, 
Elisabeth Lebovici, Julie Pellegrin ou 
encore Émilie Renard. 
marine vazzoler 

 europeanartassembly.org « Cette fois, parlons du genre ».

Design graphique Loraine Furter.

La Délégation en France de la Fondation Gulbenkian 

lance la 3e édition de son appel à candidatures pour 

des projets d’expositions de ou avec des artistes portugais 

de toutes disciplines des arts visuels au sein d’institutions 

artistiques en France. 

Retrouvez tous les détails et modalités de candidature 

sur gulbenkian.pt/paris 

Contact : o.julien-laferriere@gulbenkian-paris.org 

Appel à projets
01/03 > 29/04/2022

Expositions
Gulbenkian

QDA HEBDO 18.02.22 N°2330 5

➡ L’association La Source-Paris et la  

Fondation BNP Paribas ont signé une 

convention de mécénat de trois ans 

dans le cadre du programme « Dream  

Up », afin notamment de développer  

des projets d’éducation artistique et 

culturelle pour les enfants du nord-est 

parisien.

 

➡ Sotheby’s mettra en vente en avril  

à Hong Kong le « De Beers Cullinan 

Blue » : le diamant bleu de 15 carats, 

estimé 48 millions de dollars, a été 

découvert l’an passé dans la mine 

Cullinan, en Afrique du Sud.

 

➡ Le 16 février, l’Académie des beaux-

arts a publié un communiqué pour 

s’insurger contre la censure par les 

réseaux sociaux d’œuvres pour cause 

de nudité, entravant « considérablement 

la promotion de l’art sur ces médias 

incontournables ».

 

➡ Julian Assange et le crypto-artiste 

Pak ont récolté 54 millions de dollars 

lors d’une vente de NFT : la somme est 

destinée à soutenir les frais engagés 

pour la défense du fondateur de  

WikiLeaks, qui fait appel de son  

extradition aux États-Unis où il risque  

la prison à vie.
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Les centres d'art mettent l'égalité de genre au centre du débat

« Cette fois, parlons du genre ».

Design graphique Loraine Furter.

Le réseau français des centres d'art d.c.a et ses partenaires européens organisent « Cette fois, parlons du genre », quatre
rencontres en ligne, gratuites et ouvertes à tout le monde pour parler de l'égalité de genre et de la diversité dans les centres
d'art et les institutions culturelles. Lors des deux premières rencontres, les 8 mars et 12 avril, devrait être abordée la question
des conditions structurelles et matérielles générant des pratiques institutionnelles asymétriques, le tout dans une perspective
sociale, économique et historique. Les deux suivantes, qui se dérouleront les 10 mai et 7 juin, seront quant à elles consacrées
à un partage de méthodologie et d'outils permettant l'élaboration d'une stratégie visant à améliorer les pratiques dans le
secteur. De nombreuses professionnelles du monde culturel prendront la parole dont Mercedes Azpilicueta, Dora Garcia,
Céline Kopp, Elisabeth Lebovici, Julie Pellegrin ou encore Émilie Renard. 
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René Clevel, Renée Sintenis : sculpteurs allemands, Paris, NRF, 1930, p. 47 
©Gallica

Le cou de Renée Sintenis, les cervicales là.

Tellement sur les nerfs ça fait depuis plus d’une semaine que je m’en suis 
coincé un, rien à voir avec l’histoire de l’art. Aux urgences à 04h45 la 
médecin a écrit “névralgie cervicale conflictuelle”, évidemment j’ai pensé à 
une exposition “Conflictu’ELLES - Pionnières femmes artistes qui se battent 
fort fort blabla [insérer des dates random interchangeables]”. Je crois que ça 
m’a encore plus tendue. Mais bref, j’ai pu assister samedi dernier à ce 
glorieux colloque « Censurer les arts – Encadrer les corps », organisé par 
l’association Queerinal et le Laboratoire Corps, Genre, Arts de l’association 
EFiGiES, dont le programme était aussi stimulant qu’il y parait.

J’avais aussi promis sur les internets un Top 10 des femmes artistes les 
moins empouvoirantes et les moins puissantes de l’histoire de l’art, un 
peu pour me moquer de toute cette com’ qui accompagne les discours sur les 
femmes artistes. Malheureusement, ça n’arrivera pas parce que ça n’a aucun 
sens l’empouvoirement et la puissance.

Pensées en vrac :

Lister les moins empouvoirantes et les moins puissantes de l’histoire de 
l’art revient à entretenir l’idée qu’il existe des femmes artistes qui “méritent” - 
et que donc d’autres ne méritent pas - d’être connues pour le mérite qu’on 
leur attribue. Cela nécessite une sorte de grilles de critères, de jugements de 
valeur, de mise en compétition aussi. Ça me rappelle aussi trop le slogan 
“pouvez-vous nommer au moins 5 femmes artistes ??”, et le contresens qu’il 
transporte : celui de la concentration de toute l’attention sur les cas 
individuels et de la célébration des personnalités qui auraient réussi par elles-
mêmes à la force de leurs poignets. Ce qui revient à occulter les spécificités 
de leur milieu social (pour le XIXe siècle par exemple très souvent bourgeois 
et privilégié) et des luttes collectives. Cette systématisation des fiches 
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et privilégié) et des luttes collectives. Cette systématisation des fiches 
biographiques qui nous empêchent de restituer les réseaux, qui ne 
fonctionne que par notice dont on peut percevoir de mieux en mieux les 
limites, conduit à appauvrir la discipline, en donnant l’illusion que “le travail 
est fait”, que “c’est déjà pas mal qu’on puisse citer 5 artistes femmes”, alors 
que l’on devrait au contraire être plus exigeant·es, parce que nous le 
pouvons, dans les expositions, dans la communication des musées pour la 
valorisation de leurs collections.

Marie-Louise Simard, “Le cheval de Troie”, statuette présentée au Salon des 
Indépendants, 1927

Être exigeant·es ça ne veut pas dire balayer les problématiques de genre qui 
essaiment leurs carrières, parce que non, ce ne sont pas des “artistes 
comme les autres”. Il est en revanche peut-être intéressant d’envisager que 
les femmes artistes puissent ne pas avoir été exceptionnelles. Elles ne sont 
pas systématiquement reléguées à la marge - par exemple pour le XIXe 
siècle elles côtoient à la fois des environnements mixtes (le Salon) et non 
mixtes (les ateliers réservées aux femmes) - et profitent aussi pour certaines 
d’appuis au sein de structures comme leur famille ou des groupes et réseaux 
de femmes - je pense évidemment à l’Union des femmes peintres et 
sculpteurs. Certaines se sont cantonnées par choix, par spécialisation, par 
logique de marché - Rosa Bonheur à tout hasard -, par nécessité 
économique à certains sujets et médiums. Certaines ont été entravées, c’est 



clair, d’autres ont pu poursuivre une carrière. Mais “les femmes artistes” ne 
constituent pas un groupe homogène et c’est dans la complexité et les 
contradictions de cette appellation - qui peut d’ailleurs être interrogées dans 
toute la binarité qu’elle sous-entend - que résident les richesses d’analyses 
plus poussées. Sans relativiser les obstacles et le poids d’une société 
patriarcale, ces artistes ne peuvent pas être analysées au seul prisme de la 
puissance de “l’artiste pionnière” par exemple, celle qui aurait tout fait en 
premier, parfaitement. Au-delà de la connotation coloniale, ce terme des 
“pionnières” renforce l’idée d’une histoire de l’art des individualités que l’on 
pourrait pourtant dépasser. C’est penser l’histoire de l’art comme une 
progression dans le temps qui façonne les héroïnes de son récit. C’est 
décomplexifier l’histoire de l’art, c’est la vider de ce qui fait son intérêt, c’est 
comme parler “d’oubli” sans s’interroger sur les causes de celui (spoiler : non 
ça n’est pas que le patriarcat), sans s’intéresser à comment s’écrit l’histoire 
de l’art (spoiler : pas toute seule), qui produit les savoirs et qui leur donne 
une visibilité.

Se concentrer en boucle sur les mêmes individues c’est promouvoir une 
hypermnésie de certaines artistes aux dépens des réseaux, de l’histoire 
collective, c’est retomber dans les travers d’une histoire de l’art des génies 
masculins, des grands maîtres, sur fond parfois de feminism washing, pour 
nous vendre mieux des récits, des produits, du développement personnel, 
des bêtises. C’est en fait reconstruire un canon, “au féminin”, dont on connait 
aussi les limites.

Créer de nouvelles super héroïnes artistes comme on a créé des super héros 
artistes - les “génies” - c’est reproduire la fiction de l’artiste hors contexte, qui 
n’existerait que par elle-même, dans un idéal de pureté absolue. C’est de 
l’histoire de l’art homéopathique : c’est vrai que ça ne fait de mal à personne, 
ça rassure, ça fait peut-être du bien. Mais à trop placer sur un piédestal des 
artistes femmes on arrive à en attendre beaucoup trop d’elles : qu’elles aient 
été militantes féministes de la première heure, progressistes, des génies 
torturées, des grandes maîtresses au talent incompris et brimé, des artistes 
maudites. Vous sentez la reproduction des récits d’histoire de l’art des génies 
masculins ?

C’est un peu décousu et vraiment en vrac mais ma semi-conclusion ce serait 
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C’est un peu décousu et vraiment en vrac mais ma semi-conclusion ce serait 
soyons plus malin·es, non ?

A lire, pour creuser, surtout le paragraphe 23 : Fabienne Dumont, 
Séverine Sofio, « Esquisse d'une épistémologie de la théorisation 
féministe en art », Cahiers du Genre, 2007/2 (n° 43).

à vif
cœurs

Couverture réalisée par Louise de @lavilletlesnuages image via le compte 
instagram @asso_muse.e.s

Scientifiquement vénère. La campagne de financement de l’ouvrage 
musé·e·s, un ouvrage collectif autour des musées et des féminismes est 
lancée ! C’est un projet d’ouvrage porté par l’association Musé·e·s qui m’a 
d’ailleurs invitée à écrire dedans, ainsi qu’une vingtaine d’autres 
contributrices et contributeurs. J’ai trouvé le projet particulièrement 
intéressant à la fois sur le fond et dans la démarche (notamment dans la 



intéressant à la fois sur le fond et dans la démarche (notamment dans la 
répartition du budget).

Ce qu’il y aura dans ce livre en trois points :

“Un panorama des recherches sur le sujet : ce dont nous avons besoin 
pour prendre de la hauteur, aiguiser notre regard avec des outils 
théoriques et recevoir des informations pertinentes grâce à 
l’observation de terrain”.

“La parole sera donnée à celles et ceux qui au cœur de leur vie 
professionnelle ont mis en place des initiatives inspirantes. Cette partie 
offrira un point de départ, de repère, démontrant que l’utopie peut 
devenir réalité grâce à leurs expériences”.

“Témoignages de militant.e.s et/ou usager.ère.s : leurs rêves, leurs 
colères, leurs envies.”

Sur le site de financement participatif dont la campagne se termine en mars 
(!) on peut déjà voir nos titres de travail. J’ai trouvé ça stimulant, important et 
intelligent, j’espère que ça pourra se faire et que l’ouvrage rejoindra vos 
bibliothèques aux côtés d’autres livres sans doute supers.

aucun express
la mémoire dans les yeux

SUBSTACK
16.02.2022

Morose Morisot

28



SUBSTACK
16.02.2022

Morose Morisot

29

Juliette Cambier, “Ma cheminée”, 1917, huile sur toile, coll. part. Vue à 
l’exposition “Signac Collectionneur”, au musée d’Orsay, février 2022, photo 

personnelle franchement mal détourée.

La mémoire encore vive : l’empreinte de ce bouquet dans l’oeil, vu à 
l’exposition Signac collectionneur au musée d’Orsay. Juliette Cambier 
(1879-1963), née Ziane, dont les peintures sont comparées par la critique à 
celle d’Odilon Redon dans l’esprit, fait l’objet d’un texte de présentation de 
l’artiste dans le catalogue de l’exposition, rédigé par Lucile Pierret. On y 
apprend les liens que la peintre belge entretenait avec Signac qui possédait 
des oeuvres d’elle dans sa collection - dont cette peinture Ma cheminée - et 
son rôle d’intermédiaire entre la Belgique et la France.

radar
wonder if you know
you're on my radar

Dernière minute. Relayé par Marie Chênel sur Twitter : Cette fois, 
parlons du genre c’est le thème de l’assemblée de la d.c.a, 
association française de développement des centres d’art 
contemporain et de ses homologues européens et ça a l’air super. On 
peut s’y inscrire pour y assister en distanciel pour les sessions des 8 
mars, 12 avril, 10 mai et 7 juin 2022.

Si vous êtes à Poitiers le 22 février. Une visite est organisée autour 
d’une nouvelle acquisition du musée Sainte-Croix : le tableau de Maria 
Blanchard, La couturière, 1923. Le musée poursuit sa politique 
d’acquisition d’oeuvres de femmes artistes. Il est l’un des grands 
prêteurs de la prochaine exposition du musée du Luxembourg puisqu’il 
a de nombreuses oeuvres d’artistes femmes des années 1920 dans 
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jjuuiinn  22002222

©  D.R.

Le réseau d.c.a (Association française de développement des centres d’art) organise la « première Assemblée européenne des

centres d’art contemporain », réunissant professionnels de l’art, artistes, commissaires d’exposition, directeurs d’institution et

chercheurs, apprend News Tank le 14/02/2022. Il se réuniront « pour partager leurs idées en faveur de l’égalité de genre et de la

diversité dans les centres d’art et les institutions culturelles » les 08/03, 12/04, 10/05 et 07/06/2022.

Ces échanges sont accessibles gratuitement sur inscription autour de deux thématiques : « Cartographier et déconstruire les

conditions structurelles des inégalités sociales » et « Outils, méthodologies et actions vers une égalité réelle ». Les deux pre‐

mières rencontres, les 08/03 et 12/04/2022, adopteront « une perspective à la fois sociale, économique et historique afin de car‐

tographier et déconstruire les conditions structurelles et matérielles générant des pratiques institutionnelles asymétriques », in‐

dique d.c.a. Les deux dernières rencontres, les 10/05 et 07/06/2022, seront axées sur le partage de méthodologies, d’outils et

d’actions de transformation «  afin d’élaborer une stratégie commune pour améliorer nos pratiques, tendre vers une égalité

réelle et une plus grande diversité à l’échelle de l’Europe ».

Cette édition inaugurale était initialement conçue sous la forme d’un rassemblement de deux jours à Paris en mai 2020 autour

de la question des inégalités de genre. L’assemblée se tient désormais en ligne, « dans un format adapté aux possibilités ac‐

tuelles de rassemblements et de déplacements transfrontaliers (…) La crise sanitaire, en exacerbant toutes les formes d’inégali‐

tés, ayant rendu d’autant plus nécessaire la réflexion sur ces enjeux », indique l’association.

• AAnnttoonniioo  CCaattaallddoo,, commissaire d’exposition, écrivain, directeur de Fotogalleriet, Oslo (Norvège)

• MMaarriiaannnnee  HHuullttmmaann,,  commissaire d’exposition, directrice de Oslo Kunstforening, Oslo

• FFiilliippaa  OOlliivveeiirraa,, directrice artistique de la Case da Cerca, Almada (Portugal)

• MMaannuueell  SSeeggaaddee,,  commissaire d’exposition et directeur de CA2M Centro de Arte Dos de Mayo, Madrid (Espagne)

• UUrrssuullaa  SScchhöönnddeelliinngg,, commissaire d’exposition (Allemagne)

• EEllfifi  TTuurrppiinn,,  directrice du CRAC Alsace - Centre Rhénan d’Art Contemporain, Altkirch (Haut-Rhin), coprésidente du réseau d.c.a 

LLee  pprrooggrraammmmee
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De: AOC contact@aoc.media
Objet: Ukraine par Timothy Snyder I Peuple russe par Guilaume Fondu I « Là-haut perchés » vu par Serge Kaganski
Date: 1 mars 2022 à 18:03

À: info@dca-art.com

édition du mercredi 2 mars

Analyse
Ukraine : un peu d’histoire (en lieu et place
des mythes)
par Timothy Snyder

De l'intérieur comme à l'extérieur, on a souvent tendance à présenter
l'histoire de l'Ukraine comme exceptionnelle. Elle ne l'est pourtant que
dans la mesure où elle épouse les principales évolutions avec une
intensité inhabituelle. C'est la thèse qu'a défendue le grand historien
Timothy Snyder lors de la Petryshyn Lecture qu'il a donné il y a quelques
jours au département d'études ukrainiennes d'Harvard. Lire l'article
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De: AOC contact@aoc.media
Objet: Viktor Orbán par M. Boisdron I Les banques d’images par S. Degoutin et G. Wagon I « Contes du hasard et autres

fantaisies » vu par J. Lepastier
Date: 5 avril 2022 à 18:02

À: info@dca-art.com

édition du mercredi 6 avril

Analyse
La Hongrie de Viktor Orbán, une démocratie
dysfonctionnelle
par Matthieu Boisdron

Malgré l’union des partis d’opposition, les élections législatives
hongroises de dimanche dernier ont vu Viktor Orbán se diriger vers un
quatrième mandat successif, lequel exacerbera probablement l’isolement
de la Hongrie en Europe. Une victoire écrasante du Fidesz qui s’analyse
à l’aune de l’emprise qu’il exerce sur les médias et des modalités du
scrutin qui lui sont avantageuses. Lire l'article

Opinion



De: AOC contact@aoc.media
Objet: Extrêmes et socialisme par Cyril Lemieux I Gratuité des transports par Vanessa Delevoye I « Il Buco » de Frammartino vu

par Jean-Michel Frodon
Date: 2 mai 2022 à 18:02

À: c.monneron@dca-art.com

édition du mardi 3 mai

Analyse
Extrêmes et socialisme
par Cyril Lemieux

Extrême centre, extrême droite et extrême gauche : la scène politique
nationale n’a jamais été aussi idéologiquement « pure » sous la Ve
République, dominée par trois organisations partisanes qui ont expulsé à
l’extérieur d’elles-mêmes la possibilité d’une contestation un tant soit peu
affirmée. Des trois idéologies ici considérées, seul le socialisme apparaît
en mesure de saisir pleinement – c’est-à-dire politiquement – la
nécessité de lutter contre cette dangereuse externalisation de la
contestation. Lire l'article
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De: AOC contact@aoc.media
Objet: Fonctionnaires vs McKinsey par Olivier Quéré I Ordre public par Lucas Lévy-Lajeunesse I Cannes, bilan par Jean-Michel

Frodon
Date: 31 mai 2022 à 18:02

À: info@dca-art.com

édition du mercredi 1 juin

Analyse
Les fonctionnaires ont-ils encore leur mot à
dire ?
par Olivier Quéré

En mettant en avant l’influence des cabinets de conseil sur les politiques
publiques, la polémique « McKinsey » a soulevé un ensemble de
questions sur la place et le rôle attendus des fonctionnaires : à qui
revient la définition des politiques, des métiers, et la délimitation des
organisations qui les emploient ? Placer le regard sur la formation des
cadres intermédiaires de la fonction publique permet de comprendre
comment ces fonctionnaires sont considérés comme le maillon
indispensable d’une administration présentée comme faillible. Lire
l'article



LES ESSENTIELS DU JOUR

Myriam Mihindou et 
Laura Lamiel 
lauréates des prix 
Aware 2022
Le jury des prix Aware 2022 (présidé 
par Alexia Fabre et composé en 
non-mixité de Keren Detton, N’Goné 
Fall, Camille Morineau, Béatrice 
Salmon, Elena Sorokina et Eli Turpin) 
a attribué à Myriam Mihindou, 58 ans, 
le prix Nouveau Regard (pour une 
artiste « en milieu de carrière »), et à 

Laura Lamiel, 74 ans, le prix d’honneur 
(en reconnaissance d’un parcours 
conirmé). Celle-ci (dont le nom avait 
été proposé par l’historienne de l’art 
Camille Richert), compose depuis une 
trentaine d’années une œuvre de 
mémoire intime mêlant installations 
en abymes et empreintes de corps, 
vues récemment à la galerie Marcelle 
Alix ou dans une exposition magistrale 
au CRAC de Sète. Laura Lamiel, 
qui bénéicie d’une dotation de 
10 000 euros et de la publication 
d’un entretien inédit, conie : « C’est 
un honneur de prendre la suite de  
Judit Reigl et d’autres artistes femmes 
auxquelles je porte un grand intérêt. Je 
suis très touchée de la reconnaissance 
du chemin parcouru et du soutien de 
personnes dont je ne connais pas les 
visages, passant la totalité de mon 
temps à travailler dans mon atelier ». 
L’artiste ajoute : « J’ai aussi une pensée 
pour les femmes créatrices en cette 
période difficile : le projet d’Aware a 

vraiment du sens ». Sur une proposition 
d’Alicia Knock, conservatrice au musée 
national d’art moderne, la Franco-
Gabonaise Myriam Mihindou 
(représentée par Maïa Muller), explore 
elle aussi d’une autre manière la 
mémoire des corps dans des œuvres-
empreintes et des performances  
à forte dimension politique. Elle 
bénéiciera dès cette année d’une 
résidence à la Villa Albertine à 
New York avec un accompagnement 
par la A.I.R. Gallery, de l’acquisition 
d’une œuvre par le Cnap et d’une aide 
à la production pour une exposition 
dans un centre d’art ou un Frac. Un 
programme chargé pour l’artiste qui a 
déjà plusieurs projets en cours. « Très 
surprise », Myriam Mihindou considère 
que « ce prix est symboliquement fort 
pour (ses) communautés respectives » et 
y voit la reconnaissance d’un travail de 
longue haleine pour « faire entendre la 
présence des femmes ».
MAGALI LESAUVAGE
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Myriam Mihindou.

Courtesy Ronald Staub.

Laura Lamiel.

D.R.
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Émilie Perotto, simulation 
du projet Datasculpture.

Courtesy de l’artiste.

Émilie Perotto 
lauréate du prix 
MAIF pour la 
sculpture 2022
Choisie parmi quatre inalistes, l’artiste 
Émilie Perotto, 42 ans, a été désignée 
lauréate du prix MAIF pour la 
sculpture. Chaque année, celui-ci est 
attribué sur projet à un artiste qui 
inclut la sculpture dans sa pratique 
et « explore les technologies innovantes 
pour les mettre au service de son propos 
artistique ou de son processus de 
création ». Pour le prix, Émilie Perotto 

a présenté le projet Datasculpture, 
une sculpture réalisée en 3D céramique 
à partir d’extraits de données (data) 
permettant de les comparer, par 
exemple les ressources naturelles 
d’un pays et les revenus de ses 
habitants. Le prix, doté de 
40 000 euros, permettrade produire 
l’œuvre en deux exemplaires, 
en collaboration avec des designers 
et chercheurs. Manipulable, elle sera 
imprimée en céramique d’un seul bloc. 
« La sculpture, pour moi, est un médium 
que j’envisage comme celui 
de la rencontre physique entre un corps, 
une sculpture et un espace, conie Émilie 
Perotto dans un communiqué. C’est 
cette rencontre qui permet de se sentir 
l’un des innombrables participants 
d’un monde partagé. » Diplômée 
de la Villa Arson, Émilie Perotto a 
soutenu en 2016 une thèse de doctorat 
de création centrée sur les pratiques 
sculpturales contemporaines 
envisagées comme des situations. 
Elle enseigne la sculpture depuis 2013 
à l’École Supérieure d’Art et Design 
de Saint-Étienne.
MAGALI LESAUVAGE
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This analytical column is based on the arguments that I develop more 
thoroughly in the sixty seven entries in ABC of the projectariat: living 
and working in a precarious art world, published in December 2021 by 
the Manchester University Press and the Whitworth, spearheading a new 
publishing series, The Whitworth Manuals. 

THE STRUGGLES 
AND SQUABBLES OF THE PROJECTARIAT

Breaking the vicious cycle: 
from fast fashion to union making

by Kuba Szreder

For the projectarians, those freelancers who make one 
project after another to stay afloat in a precarious art 
world, unionisation is not an easy feat. One of the main 
causes of this difficulty is the fast-paced tempo of fash-
ionable trends, which characterises the global circula-
tion of contemporary art. Cohorts of freelance artists, 
curators, editors, writers, minters and other opera-
tors are forced to follow the flow of seasonal fashions. 
Under such circumstances, time and energy to self-or-
ganise are hard to come by, but definitely not impossi-
ble to find. Art workers, just as any other workers, could 
and should unionise, breaking the vicious cycle of artis-
tic production.

The quick precession of short-term trends is embed-
ded in the architecture of flows that constitute the global 
circulation of contemporary art. The basic law of artis-
tic thermodynamics is: the worlds of contemporary art 
spin and the projectarians have to turn with them, or be 
cast aside, as irrelevant as the last season. In the fast 
fashion art world, every projectarian is both a label and 
their own product. The quicker they spin, the more suc-
cessful they seem, because they are only just as good as 
their last project. Thus, they have to reinvent themselves 
every season, feeding the artistic mainstream, which is 
based on structural amnesia and tedious repetition of 
the next big things: names, themes, ideas and projects. 
Their eagerness to show off, in a momentary blink of 
recognition, is not a moral flaw, it is a relation of pro-
duction, a mode of systemic exploitation that may be 
as alienating as an assembly line (though it is much, 
much more pleasant to work in metropolitan factories 
of contemporary art than in one of the sweatshops of the 
global South that churn out goods and capital that make 
the fast fashion art world go round). 

The artistic universe structured by fast fashions is 
not a place to develop aesthetical or political proposi-
tions over time. When market forces play god, projec-
tarians become products of the fast fashions that they 
help to sustain and promote by partaking in the relent-
less circulation. The art market advocates point out that 
even on the market an artist needs to develop an oeuvre 
to be taken seriously by the most prestigious collectors. 
However, the toxic mix of superficial ultra-individual-
ism and herd mentality that underpins the sector, proves 
the contrary. The market is structured by the flow of 
interchangeable commodities, and collections are most 
of the time nothing but slightly-glorified storefronts, a 
display of class distinction by the ultra-rich, shaped in 
accord with the narrow horizons of expert culture. 

As most middle-class projectarians are just two rents 
away from homelessness, and it is a short way down 
the slippery slope from being an independent curator 
to a call operator, most projectarians are afraid of being 
swallowed by the yawning gap of the last season. In 
this landscape, allegiances, solidarities and unions are 
burdens that one needs to shed, in search of appar-
ent novelties. Mind you, there is nothing wrong with 
newness, acceleration can be exhilarating, it is awesome 
when humanity takes major steps or frog-leaps into the 
future. In fact, the main problem with a fast turnover of 
projects and ideas is that it does not bring any progress 

whatsoever, because undertaking major projects of aes-
thetical and social transformation require structures of 
mutual recognition, where projectarians stick together 
in unions, collectives, assemblies, scenes and move-
ments. There, ideas are discussed, recalibrated, honed, 
and practically implemented. Only such scenes offer the 
floor to more durable choreographies.

Unfortunately, artistic institutions, which often posi-
tion themselves as custodians of artistic values, instead 
of swimming against the current, often contribute to the 
vicious cycle, willingly or not. They follow the fashion, 
in fear of becoming out-fashioned themselves. They 
compete for public attention, the last vestige of their 
former power (with their laughable budgets they cannot 
make the market, the market makes them). To stay rel-
evant, they punch beyond their weight by exploit-
ing energies that they cannot afford, by the means of 
zero hours contracts, endless volunteering and tempo-
rary jobs. To capture the flow of youthful enthusiasm, 
the global corporate museums and biennales spin the 
merry-go-round of turning trends, where art workers 
become attention seekers, wasting themselves in com-
petition for gatekeepers’ recognition.

It is quite clear that the vast majority of the global 
proletariat is coerced into accepting the unacceptable 
by the sanction of hunger, poverty and ideological vio-
lence. Projectarians seem to buy into their own precar-
ity. The question remains, why do art workers repro-
duce the trends of their own oppression? It is a perennial 
problem of the radical sectors of the artistic projectar-
iat, in their push for unionisation. Breaking the vicious 
cycle of fast fashions requires a sustained, collective 
effort. In order to interrupt the maddening rhythms of 
fast fashions one needs social movements and unions, 
the emergence of which is prevented by the same organ-
isational logic that they resist. Thus, it is neither sensi-
ble nor productive to play a moralistic blame game that 

Kuba Szreder is a researcher, lecturer and interdependent curator, based 
in Warsaw. He actively cooperates with artistic unions, consortia of 
postartistic practitioners, clusters of art-researchers, art collectives and 
artistic institutions in Poland, UK, and other European countries. Editor 
and author of books and texts on the political economy of global artistic 
circulation, art strikes, modes of artistic self-organisation, instituting art 
beyond the art market and the use value of art.

paradoxically only reinforces the neoliberal ideology of 
individualised responsibility. The artistic circulation is 
a systemic apparatus that evolved in order to keep pro-
jectarians ticking, that emerged as a result of myriads of 
interactions, some of which were driven by dissent. It is 
not to suggest that circulation is all-encompassing and 
resistance is futile. On the contrary, it is patchy, make-
shift and inconsistent, though driven by systemic under-
currents that work in accord with the forces unleashed 
by neoliberalism, underpinned by stark inequalities, 
rampant extractivism, structural racism and global 
exploitation. 

And yet, unions emerge, as projectarians cling to 
their connections, get together and self-organise, build-
ing collective buffers against a flow of passing fash-
ions. They establish lasting political alliances that aim 
at major systemic overhaul. It won't be done in one 
season, and even less so in one curatorial or artistic 
project. Such transformation requires a collective action 
of equal proportions, and such struggle can be a hotbed 
of both political and aesthetical imagination. It prompts 
and will be prompted by the multiple breakthroughs in 
ways of thinking, seeing, and acting together. And pro-
jectarians, instead of becoming victims of the fashion 
trends of their own making, can and do contribute to 
this grand reinvention. 
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