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W latach sześćdziesiątych dwudziestego wieku 
wyłania się pewne zjawisko artystyczne sui ge-
neris, a mianowicie uprawianie sztuki w formie 
książki. Ale podczas gdy bibliofilia prowadzi 
książkę w stronę praktyk sztuki (praca manualna, 
nakład ograniczony jak w przypadku grafiki, pod-
pis artysty, ceny jak przedmiotów rzadkich etc.), 
to książka artysty – cheap artist’s book – wręcz 
przeciwnie: proponuje uprawianie sztuki zgodne 
z ‘regułami’ świata książki, umożliwiając nowe 
spojrzenie krytyczne na praktyki, instytucje oraz 
ekonomię sztuki.

Jako przedmiot przemysłowy, książka ar-
tysty sondowała nową możliwość, przeczuwaną 
przez Marcela Duchampa, uprawiania sztuki przy 
porzuceniu pracy manualnej. Jako przedmiot 
użytkowy, pokazywała nowy sposób ponownego 
wprowadzania sztuki w obieg życia (czy istnieje 
bowiem skuteczniejszy sposób niż książka, aby 
sprawić, by sztuka miała udział w naszym życiu 
codziennym?), co postawiło w trudnej sytuacji 
tradycyjne sposoby eksponowania (czy książka 
w gablocie jest jeszcze książką?), a także chęć 
niektórych artystów kontrolowania warunków 
prezentacji ich dzieł (artysta może mieć wpływ na 

wytwarzanie swojej książki, lecz kiedy trafi już ona 
do dystrybucji, użytek z niej czyniony zależy wy-
łącznie od czytelnika/widza). Jako przedmiot po-
wielany, książka artysty dogłębnie zmienia zasady 
ekonomii sztuki, przeciwstawiając rynek rzeczy 
zwielokrotnionych, jakimi są książki, rynkowi rze-
czy jednostkowych, jakim jest rynek dzieł sztuki. 
Jako przedmiot drukowany, książka artysty eks-
perymentowała również z szerokim wachlarzem 
instytucjonalnym, sięgającym od publikacji sump-
tem autora (tak jak w Mail Art pozwala on obywać 
się bez instytucji świata sztuki jako pośredników) 
do instytucji alternatywnych (zwłaszcza struktur 
wydawniczych, które pączkują poczynając od lat 
sześćdziesiątych). Jako przedmiot reprodruko-
walny, książka artysty narusza status prawny ar-
tysty i dzieła, i ustanawia wyraźne rozróżnienie 
między kopią, która kwestionuje materialną ory-
ginalność dzieła, oraz plagiatem, który podważa 
jego oryginalność konceptualną. Jako przedmiot 
oceny estetycznej, książka artysty przywraca poję-
cie – dyskretne i antymonumentalne – totalnego 
dzieła sztuki (Gesamtkunstwerk), ponieważ do-
świadczanie książki nie tylko angażuje wszystkie 
zmysły, ale również dodaje do tego możliwość 
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manipulowania dziełem po swojemu, kartkując 
je, a także – tu znów wracamy do intuicji Marcela 
Duchampa – możliwość czytania dzieł sztuk pla-
stycznych i przemieszczania w ten sposób wartości 
sztuki z rzemiosła ku wartościom intelektualnym. 
A wreszcie, wszyscy zdają się nie zauważać począt-
ku eseju Waltera Benjamina z 1936 roku, Dzieło 
Sztuki w Dobie Reprodukcji Technicznej, w któ-
rej autor – wizjoner – wymienia drukowanie jako 
„dobrze znany” paradygmat reprodukowalności, 
a dopiero potem analizuje fotografię, kino i na-
granie dźwiękowe, i to wyłącznie o nich pamięta 
się z jego analiz. Tymczasem według Benjamina 
reprodukowalność stała się potężnym czynnikiem 
ewolucji pojęcia sztuki, co można sformułować 
w sposób następujący: tworzyć książkę artysty – 
podobnie jak inne druki – znaczy dzisiaj uprawiać 
sztukę inaczej.

Właśnie po to, by badać potencjał krytycz-
ny tych nowych praktyk sztuki, założyłem w roku 
2000 w Rennes, we Francji, wydawnictwo Incer-
tain Sens, a następnie Gabinet Książki Artysty 
znajdujący się w samym centrum kampusu Uni-
versité Rennes 2. Ta ostatnia struktura (której 
koordynatorką była w latach 2007–2023 Aurélie 
Noury) składająca się z trzech elementów: zbio-
ru o charakterze naukowym, miejsca lektury oraz 
przestrzeni ekspozycyjnej, stanowi dzisiaj część 
biblioteki uniwersyteckiej. I to właśnie w Gabine-
cie Książki Artysty zorganizowałem, w dniach od 
25 lutego do 11 kwietnia 2025 roku, wystawę za-
tytułowaną Praca i Ekonomia w Publikacjach Ar-
tystów. Istotnie, wszystko, co tutaj powiedziałem 
o książkach artysty, odnosi się, w ogólniejszym 
zakresie, do skromnych publikacji artysty, reali-
zowanych zwłaszcza techniką offsetową, metodą 
kserokopiowania i/lub, ostatnio, druku cyfrowe-
go: ulotki i wkładki reklamowe, kartki pocztowe 
i kalendarze, wszelkiego rodzaju broszury, pro-
spekty i foldery, plakaty i afisze, periodyki i in-
seraty, papiery firmowe, zaproszenia, a niekiedy 
prawdziwe książki. Wybór dokumentów druko-
wanych prezentowanych w tych ramach, które są 
równocześnie dziełami (lub czymś, co je zastępu-
je) został ograniczony do publikacji wydawnic-

twa Incertain Sens oraz do owoców współpracy 
artystycznej i badawczej, jaka została nawiązana 
w ciągu ćwierćwiecza jego działalności.

W trakcie długiej historii Gabinetu Książki 
Artysty, każdej wystawie, czy to o charakterze 
monograficznym, tematycznym czy historycznym, 
towarzyszył numer pisma Sans niveau ni mètre 
(https://satellites.univ-rennes2.fr/cabinet-livre-
artiste/incertain-sens/journal.htm), będący 
równocześnie katalogiem i miejscem opracowania 
krytycznego. Jedną z osobliwości pisma była jego 
strona tytułowa, będąca oryginalnym dziełem 
zaproszonego artysty lub artystki, oryginalna, 
lecz wydrukowana w 1000 egzemplarzy, gdyż 
taki był zazwyczaj nakład pisma. Włączeniu 
Gabinetu Książki Artysty do zasobów biblioteki 
uniwersyteckiej towarzyszyło założenie nowego 
pisma, Papier en action, którego zamieszczona 
poniżej reprodukcja stanowi centralny dokument 
niniejszej edycji Galerii Dokumentu Artysty. 
Lecz jest to reprodukcja w formie ‘faksymile 
zmienionego,’ zmienionego, gdyż przełożonego na 
język polski, lecz mimo wszystko faksymile, gdyż 
prezentowana w tej samej makiecie wydawniczej.

Zachowując ciągłość w stosunku do Sans 
niveau ni mètre, oprócz szczegółowego scena-
riusza wystawy, ten pierwszy numer Papier en 
action zawiera stronę tytułową wykonaną przez 
Matthieu Saladina, którego praca, równocześnie 
artystyczna i badawcza, dotyczy głównie eko-
nomii sztuki, analizowanej krytycznym okiem 
z punktu widzenia znajomości ‘terenu.’ Jest to 
‘krytyka artysty’ który to termin jest objaśnia-
ny w dwóch tekstach tego wydania Galerii, jego 
własnym oraz Barthélémy Bette. Jeżeli ekonomia 
jest nauką, ta, którą analizują tutaj obaj badacze, 
opiera się na tym, co Donna Haraway nazwała 
„wiedzą usytuowaną.” Przywykliśmy odtąd nazy-
wać ją w ten sposób, gdyż opiera się ona na sub-
telnej i konkretnej znajomości badanej rzeczywi-
stości, a tym samym pozwala uniknąć meandrów 
abstrakcji, przez które nauka traci (wszelki) kon-
takt z rzeczywistością. A poza tym, w przypadku 
Matthieu Saladina, te analizy mogą przybierać 
formy sztuki: ‘czołówka’ zrealizowana na modłę 



122 Sztuka i Dokumentacja nr 34 (2026) │ Art and Documentation no. 34 (2026) • ISSN 2080-413X • e-ISSN 2545-0050 • doi:10.32020/ARTandDOC122

GALERIA

filmową, która prezentuje ankietę dotyczą sytu-
acji każdego z uczestników i uczestniczek wysta-
wy z punktu widzenia zwyczajowych kategorii 
ekonomicznych, i wydrukowana na stronie tytu-
łowej pisma Papier en action, podobnie jak jego 
‘wiersze.’ W ten sposób Matthieu Saladin nazywa 
‘wersy’ statystyczne sporządzone na podstawie 
tych ankiet. Jeden z tych wierszy był przezna-
czony do odczytania na głos podczas wernisażu 
wystawy 25 lutego 2025 roku. 

To wydanie Galerii stanowi zatem okazję 
do rozszerzenia ogniskowej na kwestie związane 
z ekonomią sztuki w ogóle i do włączenia do niej 
w konsekwencji prac prowadzonych przy oka-
zji wystawy, a dotyczących publikacji artystów 
w szczególności. Scenariusz wystawy proponuje 
bowiem podjęcie refleksji nad swoistą sytuacją 
publikacji artystów, wyłącznie na podstawie 
prac podjętych we współpracy z wydawnictwem 
Incertain Sens; spośród artystów, którzy uczest-
niczyli w wystawie, wielu jest zresztą autorami 
prac doktorskich z zakresu sztuk plastycznych 
(Marie Boivent, Jean-Baptiste Farkas, Stéphane 
Le Mercier, Jan Middelbos, Matthieu Saladin, 
Yann Toma, Éric Watier) lub taką pracę jesz-
cze pisze (Jean-Baptiste Ganne, Laurent Maris-
sal, Aurélie Noury). Artykuły Matthieu Saladina 
i Barthélémy Bette pozwalają zaś usytuować tę 
problematykę w rozległym obszarze dyskusji pro-
wadzonych w dwudziestym pierwszym wieku wo-
kół określenia miejsca artystów wobec ekonomii 
późnego kapitalizmu i jej krytyki. 

Artykuł „Logika Kulturalna Kapitalizmu 
jako Warunków Pracy” Matthieu Saladina do-
konuje przeglądu literatury dotyczącej tych de-
bat, poddając zwłaszcza dyskusji pojęcie ‘krytyki 
artysty’ wprowadzone przez francuskich socjolo-
gów, Luca Boltanskiego i Ève Chiapello. Mamy tu 
do czynienia z podejściem zarazem artystycznym 
i naukowym, skoro jego własne prace artysty, opi-
sane w tym artykule, stanowią instrumenty, które, 
działając wewnątrz instytucji sztuki i proponując 
ingerencję w ich tryby, mają zdolność odsłaniania 
mechanizmów funkcjonowania tychże instytucji. 
Dzieje się tak zwłaszcza wtedy, gdy te instrumen-
ty działają jako ‘wtręt,’ który wywołuje reakcje 

‘obronne’ instytucji, które uważają, że każe się im 
przekraczać granice ich elastyczności. Są to rów-
nież przykłady – jeżeli to w ogóle możliwe – raczej 
kognitywnego niż estetycznego podejścia do sztu-
ki, o jakie upominał się Alfred Gell.

Barthélémy Bette interesuje się specyficz-
nym pojęciem ‘krytyki artysty,’ lecz podchodzi do 
niego z punktu widzenia doświadczenia pracy, aby 
konfrontować je z krytyką społeczną uprawianą 
przez działaczy, którzy są niekiedy również arty-
stami. Istotnie, jak sam podkreśla, wspomniani 
wcześniej socjologowie definiują ‘krytykę artysty’ 
jako „żądanie wyzwolenia, autonomii i autentycz-
ności,” co odpowiada dążeniom, które odnajdu-
jemy również w ruchach społecznych. Ta kon-
frontacja dwóch podejść krytycznych opiera się 
na analizie praktyk artystów i praktyk działaczy 
na polu sztuki, co wymaga zwięzłego odtworze-
nia dziejów relacji między sztuką i pracą. Analizy 
opierają się przed wszystkim na pracy trzech arty-
stów (Jana Middelbosa, Laurenta Marissala i Ber-
narda Brunona – zob. Galeria Dokumentu Artysty 
nr 11, Sztuka & Dokumentacja nr 33, jesień-zima 
2025), którzy starają się – na trzy różne sposoby 
– łączyć pracę z uprawianiem sztuki. To dlatego, 
że sam czerpie z „wiedzy usytuowanej,” autor ma 
prawo zastanawiać się nad strategicznym znacze-
niem tych działań przez pryzmat walk społecznych 
w świecie pracy, w ramach gospodarki kapitali-
stycznej i jej ideologii.

Bliska współpraca wydawnictwa Incertain 
Sens z laboratoriami sztuki Uniwersytetu Rennes 2
wyjaśnia to, co zawsze było ambicją Gabinetu 
Książki Artysty, kiedy organizował on wystawy, 
a mianowicie myślenie o nim jako możliwym ka-
talizatorze, a nawet jako narzędziu badawczym. 
Z tego punktu widzenia znaczenie wystawy po-
święconej pracy i ekonomii w publikacjach ar-
tystów, jak również towarzysząca jej publikacja, 
która zostaje tutaj zaprezentowana w wersji pol-
skiej, polega przede wszystkim na tym, że stała się 
ona bezpośrednim impulsem do pracy badawczej, 
która zaowocowała zawartością niniejszej edycji 
Galerii Dokumentu Artysty.

Przekład: Tomasz Stróżyński
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PROGRAMME ASSUMPTIONS 12

In the 1960s, a sui generis artistic phenomenon 
emerged: the practice of art in the form of the 
book. But while bibliophilia draws the book 
toward artistic practices (manual labor, limited 
editions as with engravings, the artist’s signature, 
prices of rare objects, etc.), the artist’s book — the 
cheap artist’s book — on the contrary, proposes 
practicing art according to the ‘rules’ of the book 
world, making possible a new critical perspective 
on the practices, institutions, and economics of art. 

An industrial object, the artist’s book 
explored a new possibility, foreseen by Marcel 
Duchamp, of making art by abandoning manual 
labor. As a functional object, it has demonstrated 
a new way of reintroducing art into everyday life 
(is there indeed a more effective means than the 
book to integrate art into our daily lives?), which 
has challenged traditional exhibition methods (is 
a book in a glass case still a book?), as well as the 
desire of some artists to control how their works 
are presented (the artist may have control over 
the book’s production, but once it is distributed, 
its use is entirely at the discretion of the reader/
viewer). A multifaceted object, the artist's book 
profoundly alters the principles of the art market, 
contrasting the market for multiples, which is 
the book, with the market for unique works of 
art. As a printed object, the artist’s book has also 
experimented with a wide range of institutional 
approaches, from self-publishing (as in Mail Art, it 
allows artists to bypass established art institutions 
as intermediaries) to alternative institutions 
(notably the publishing houses that proliferated 
from the 1960s onward). A reproducible object, 
the artist's book plays with the legal status of the 
artist and the artwork, and clarifies the distinction 
between copying, which undermines the material 
originality of the work, and plagiarism, which 
undermines its conceptual originality. An object of 
aesthetic appreciation, the artist's book reinvents 
the idea—discreet and anti-monumental — of the 
total work of art (Gesamtkunstwerk), because 
the experience of the book not only engages 
all the senses, but also adds the possibility of 

manipulating the work at will by leafing through it, 
as well as — again echoing the intuitions of Marcel 
Duchamp — the possibility of reading the work 
of visual art, and thus shifting the values ​​of art 
from craft to intellectual values. Finally, we briefly 
touched on the beginning of Walter Benjamin's 
The Work of Art in the Age of Mechanical 
Reproduction, 1936, where the visionary author 
mentions printing as a “well-known” paradigm 
of reproducibility, before analyzing photography, 
cinema, and sound recording, the only media truly 
retained from his analysis. According to Benjamin, 
reproducibility has become a powerful factor in 
the evolution of the concept of art, which can be 
formulated as follows: practicing the artist's book 
— as well as other printed materials — means 
today making art differently. 

It was specifically to study the critical 
potential of these new art practices that I founded 
Éditions Incertain Sens in Rennes, France, in 
2000, followed by the Cabinet du livre d'artiste 
(Artist's Book Cabinet) located in the heart of the 
Rennes 2 University campus. This latter structure 
(which Aurélie Noury ​​coordinated from 2007 to 
2023), comprises three components — a research 
collection, a reading space, and an exhibition 
space — is now part of the university library. 
And it was at the Cabinet du livre d'artiste that 
I organized an exhibition entitled Work and 
Economy in Artists’ Publications, which ran from 
February 25 to April 11, 2025. Indeed, everything 
that has just been said about artists’ books 
applies, more generally, to modest publications 
by artists, produced primarily using offset 
printing, photocopies, and/or, more recently, 
digital printing: flyers and leaflets, postcards 
and calendars, all sorts of brochures, pamphlets, 
placards and posters, periodicals and inserts, 
letterhead, invitation cards, and sometimes 
even actual books. The selection of printed 
materials presented here, which are also works 
of art (or something similar), has been limited 
to publications from Éditions Incertain Sens and 
to the artistic and research collaborations that 
have developed over a quarter of a century of its 
activities. 
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Throughout the long history of the Cabinet 
du livre d’artiste, each exhibition, whether 
monographic, thematic, or historical, has been 
accompanied by an issue of the journal Sans 
niveau ni mètre (https://satellites.univ-rennes2.
fr/cabinet-livre-artiste/incertain-sens/journal htm), 
which serves as both a catalogue and a forum for 
critical analysis. One of the journal's distinctive 
traits is its front page featured an original work 
by a guest artist, an original piece printed in 1,000 
copies, as was most often the journal's print run. 
The inclusion of the Cabinet du livre d'artiste 
(Artist's Book Collection) in the university 
library's collection was accompanied by the 
launch of a new journal, Papier en action (Paper 
in Action), the reproduction of which below forms 
the central document of this edition of the Galerie 
du Documents d’Artistes (Artists’ Documents 
Gallery). However, it is a reproduction in ‘altered 
facsimile,’ altered because it is translated into 
Polish, but a facsimile nonetheless, as it is 
presented in the same editorial layout. 

Continuing with Sans niveau ni mètre 
and in addition to the text of the exhibition's 
detailed scenario, this first issue of Papier en 
action features the front page created by Matthieu 
Saladin, whose work, as both an artist and 
a researcher, focuses primarily on the economics 
of art, analyzed with a critical eye from the 
perspective of ‘on-the-ground’ knowledge. This 
is an ‘artist's criticism,’ ​​a term explicitly defined 
in the two contributions to this edition of the 
Gallery, his own and that of Barthélémy Bette. 
While economics is a science, the one these two 
researchers’ study here relies on what Donna 
Haraway called “situated knowledges.” This term 
has become commonplace, as this knowledge is 
based on a nuanced and concrete understanding 
of the reality being studied, thus avoiding the 
biases of abstractions that cause science to lose 
all contact with reality. Moreover, in Matthieu 
Saladin’s case, these analyses can take artistic 
forms: the ‘credits,’ created in a film style, which 
present the investigation into the situation of each 
contributor to the exhibition from the perspective 
of economic categories of use; the credits printed 

on the front page of the newspaper Papier en 
action; and his ‘poems.’ This is how Matthieu 
Saladin refers to the statistical ‘verses’ created 
based on these investigations. One of these poems 
was intended to be read aloud at the exhibition's 
opening on February 25, 2025. 

This edition of the Gallery is therefore an 
opportunity to broaden the focus to questions 
relating to the economics of art in general, and 
consequently to include the work carried out 
for the exhibition, which deals specifically with 
artists’ publications. The exhibition's framework, 
in fact, proposes an inquiry into the specific 
situation of artists' publications, based on the 
limited scope of work undertaken through 
Éditions Incertain Sens. Among the artists 
participating in the exhibition, several hold 
a doctoral thesis in Visual Arts (Marie Boivent, 
Jean-Baptiste Farkas, Stéphane Le Mercier, Jan 
Middelbos, Matthieu Saladin, Yann Toma, Éric 
Watier), or are currently working on one (Jean-
Baptiste Ganne, Laurent Marissal, Aurélie Noury). 
The articles by Matthieu Saladin and Barthélémy 
Bette situate these issues within a broader 
field of 21st-century debates concerning the 
positioning of artists in relation to the economy 
of ‘late capitalism’ and its critique. Matthieu 
Saladin's "The Cultural Logic of Capitalism as 
a Condition of Work" reviews the literature on 
these debates, notably examining the notion 
of "artistic critique" introduced by the French 
sociologists Luc Boltanski and Ève Chiapello. We 
are witnessing an approach that is inextricably 
artistic and scientific, since his own artistic 
works, described in the article, constitute so many 
devices that, by acting within art institutions and 
proposing to intervene in their workings, have 
the capacity to reveal the mechanisms of these 
institutions' operation. This occurs particularly 
when his devices act as an ‘incision’ that provokes 
‘defensive’ reactions from the institutions, which 
consider themselves pushed beyond the limits of 
their flexibility. These are also prime examples of 
the cognitive rather than aesthetic approach to art 
advocated by the anthropologist Alfred Gell. 
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As for Barthélémy Bette, he is also inter-
ested in the specific notion of ‘artist's criticism,’ 
but he approaches it from the perspective of the 
experience of work in order to compare it with the 
social critique carried out by activists, sometimes 
also artists. Indeed, as he specifies, ‘artist’s crit-
icism,’ is defined by the sociologists cited above 
as “a demand for liberation, autonomy, and au-
thenticity,” which corresponds to aspirations also 
found in social movements. This confrontation of 
the two critical approaches is based on an analysis 
of artists’ practices and activist practices within 
the art field, which necessitates a brief review of 
the history of the relationship between art and 
work. This analysis is based in particular on the 
work of three artists (Jan Middelbos, Laurent 
Marissal, and Bernard Brunon – see Galerie du 
Documents d’Artistes no. 11, Art and Documenta-
tion no. 33, Autumn-Winter 2025) who, in three 
different ways, explore the intersection of work 
and artistic practice. Because he, too, draws on 
“situated knowledge,” the author can legitimately 
question the strategic value of these approaches 
considering social struggles within the world of 
work in the capitalist economy and its ideology. 

The close relationship between Éditions 
Incertain Sens and the art laboratories of Rennes 2 
University sheds light on the ambition that has 
always guided the Cabinet du livre d’artiste when 
it has used exhibitions: namely, to consider them 
as a potential catalyst, or even as an instrument of 
research. From this point of view, the interest of 
the exhibition on work and the economy in artists’ 
publications, as well as the publication which 
accompanied it and which is here reinterpreted in 
Polish, lies in particular in the fact that it directly 
led to the research work which gave rise to the 
content of this edition of the Artists’ Documents 
Gallery.

HYPOTHÈSES DE PROGRAMME 12

Dans les années 1960 émerge un phénomène 
artistique sui generis, à savoir la pratique de 
l’art sous la forme du livre. Mais alors que la 
bibliophilie tire le livre vers les pratiques de l’art 
(travail manuel, tirage limité comme pour la 
gravure, signature de l’artiste, prix d’objets rares, 
etc.), le livre d’artiste – cheap artist’ book –, tout 
au contraire, propose de pratiquer l’art selon les 
« règles » du monde du livre, en rendant possible 
un nouveau regard critique sur les pratiques, les 
institutions et l’économie de l’art.

Objet industriel, le livre d’artiste a exploré 
une nouvelle possibilité, pressentie par Marcel 
Duchamp, de faire de l’art en abandonnant 
le travail manuel. Objet d’usage, il a montré 
une façon inédite de réintroduire l’art dans 
la vie (y a-t-il en effet un moyen plus efficace 
que le livre pour faire participer l’art à nos vies 
quotidiennes ?), ce qui a mis à mal les dispositifs 
traditionnels d’exposition (un livre sous vitrine 
est-il encore un livre ?), ainsi que la volonté de 
certains artistes de contrôler les modalités de 
présentation de leurs œuvres (l’artiste peut avoir 
la main sur la fabrication de son livre, mais une 
fois celui-ci diffusé, les usages sont entièrement à 
la charge du lecteur/spectateur). Objet multiple, le 
livre d’artiste modifie en profondeur les principes 
de l’économie de l’art, en opposant le marché du 
multiple, qu’est le livre, au marché de l’unique 
qu’est celui des œuvres d’art. Objet imprimé, le 
livre d’artiste a également expérimenté une large 
panoplie institutionnelle, allant des publications 
à compte d’auteur (comme dans le Mail Art, il 
permet de se passer d’institutions du monde de 
l’art comme intermédiaires) aux institutions 
alternatives (notamment les structures éditoriales 
qui pullulent à partir des années 1960). Objet 
reproductible, le livre d’artiste se joue du statut 
juridique de l’artiste et de l’œuvre, et met au 
clair la distinction entre la copie, qui met à mal 
l’originalité matérielle de l’œuvre, et le plagiat, 
qui met à mal son originalité conceptuelle. 
Objet d’appréciation esthétique, le livre d’artiste 
réinvente l’idée – discrète et anti-monumentale Translated by AI
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– de l’œuvre d’art totale (Gesamtkunstwerk), 
car l’expérience du livre non seulement engage 
tous les sens, mais encore y ajoute la possibilité 
de manipuler l’œuvre à sa guise en le feuilletant, 
ainsi que – là encore en rejoignant les intuitions 
de Marcel Duchamp – la possibilité de lire 
l’œuvre d’arts plastiques, et de déplacer ainsi 
les valeurs de l’art de l’artisanat vers les valeurs 
intellectuelles. Enfin, on a glissé sur le début de 
l’Œuvre d’art à l’époque de sa reproductibilité 
technique, 1936, de Walter Benjamin où l’auteur 
– visionnaire – mentionne l’imprimerie comme 
paradigme « bien connu » de la reproductibilité, 
avant d’analyser la photographie, le cinéma 
et l’enregistrement sonore, seuls vraiment 
retenus de ses analyses. Or, selon Benjamin, la 
reproductibilité est devenue le facteur puissant 
de l’évolution du concept de l’art, ce qui peut se 
formuler de la manière suivante : pratiquer le 
livre d’artiste – ainsi que d’autres imprimés – 
signifie aujourd’hui faire de l’art autrement. 

C’est notamment pour étudier le potentiel 
critique de ces nouvelles pratiques de l’art que 
j’ai fondé à Rennes, France, en 2000 les Éditions 
Incertain Sens, puis le Cabinet du livre d’artiste 
situé au cœur du campus de l’Université Rennes 2.
Cette dernière structure (dont Aurélie Noury 
a été coordinatrice de 2007 à 2023) comportant 
trois versants  : un fonds de recherche, un 
lieu de lecture et un espace de présentation, 
fait aujourd’hui partie de la bibliothèque 
universitaire. Et c’est au Cabinet du livre d’artiste 
que j’ai organisé du 25 février au 11 avril 2025 
une exposition intitulée Travail et économie 
dans les publications d'artistes. En effet, tout ce 
qui vient d’être dit des livres d’artiste s’applique, 
plus généralement, à des publications modestes 
d’artiste, réalisées notamment en offset, en 
photocopies et/ou, récemment, en impression 
numérique : tracts et papillons, cartes postales et 
calendriers, toutes sortes de brochures, dépliants 
et de leaflets, placards et affiches, périodiques et 
inserts, papiers à en-tête, cartons d’invitations, 
et, parfois de vrais livres. Le choix des documents 
imprimés présentés dans ce cadre, qui sont 
en même temps des œuvres (ou ce qui en tient 
lieu) a été limité aux publications des Éditions 

Incertain Sens et aux collaborations artistiques et 
de recherche qui ont pu se nouer au cours d’un 
quart de siècle de ses activités. 

Pendant la longue histoire du Cabinet 
du livre d'artiste, chaque exposition, qu’elle soit 
monographique, thématique ou historique, a été 
accompagnée par un numéro du journal Sans 
niveau ni mètre (https://satellites.univ-rennes2.
fr/cabinet-livre-artiste/incertain-sens/journal.htm),
à la fois catalogue et lieu d’élaboration critique. 
Une des particularités du journal a été sa une, 
constituée d’une œuvre originale d’un·e artiste 
invité·e, originale mais imprimée en 1000 
exemplaires, car tel a le plus souvent été le 
tirage du journal. L’entrée du Cabinet du livre 
d'artiste dans le fonds de la bibliothèque de 
l’université, s’est accompagnée de la mise en 
place d’un nouveau journal, Papier en action, 
dont la reproduction ci-dessous constitue le 
document central de la présente édition de la 
Galerie du Documents d’Artistes. Mais c’est une 
reproduction en « fac-similé altéré », altéré car 
traduit en polonais, mais fac-similé tout de même, 
car présentée dans la même maquette éditoriale. 

En continuité avec Sans niveau ni 
mètre et outre le texte du scénario détaillé de 
l’exposition, ce n°1 de Papier en action comporte 
la une réalisée par Matthieu Saladin, dont le 
travail, à la fois d’artiste et de chercheur, porte 
essentiellement sur l’économie de l’art, analysée 
avec un regard critique du point de vue de la 
connaissance « de terrain ». C’est une « critique 
artiste », terme qui est explicité dans les deux 
contributions de cette édition de la Galerie, la 
sienne et celle de Barthélémy Bette. Si l’économie 
est une science, celle dont les deux chercheurs 
produisent ici des études, s’appuie sur ce que 
Donna Haraway a appelé les « savoirs situés ». 
On a désormais pris l’habitude de les désigner 
ainsi, car ils reposent sur une connaissance fine 
et concrète de la réalité étudiée et permettent 
ainsi d’éviter les biais des abstractions qui font 
perdre à la science (tout) contact avec la réalité. 
Et d’ailleurs, dans le cas de Matthieu Saladin, ces 
analyses peuvent prendre des formes d’art : le 
« générique » réalisé à la manière des films qui 
présente l’enquête sur la situation de chacun·e 
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des contributeurs à l’exposition du point de vue 
des catégories économiques d’usage, générique 
imprimé à la une du journal Papier en action, 
ainsi que ses « poèmes ». Ainsi Matthieu Saladin 
désigne-t-il les « vers » statistiques réalisés sur 
la base de ces enquêtes. L’un de ces poèmes a été 
destiné à la lecture à haute voix lors du vernissage 
de l’exposition le 25 février 2025. 

Cette édition de la Galerie est donc une 
opportunité d’élargir la focale aux questions 
relatives à l’économie de l’art en général, et 
d’y inscrire par conséquent les travaux menés 
à l’occasion de l’exposition portant sur les 
publications d’artistes en particulier. Le scénario 
de l’exposition propose en effet une interrogation 
sur la situation spécifique des publications 
d’artiste sur la base limitée aux travaux engagés 
à travers les Éditions Incertain Sens ; parmi les 
artistes qui participaient à l’exposition, plusieurs 
sont par ailleurs titulaires d’une thèse de doctorat 
en Arts plastiques (Marie Boivent, Jean-Baptiste 
Farkas, Stéphane Le Mercier, Jan Middelbos, 
Matthieu Saladin, Yann Toma, Éric Watier), ou 
sont en train de la préparer (Jean-Baptiste Ganne, 
Laurent Marissal, Aurélie Noury). Les articles de 
Matthieu Saladin et de Barthélémy Bette, eux, 
permettent de situer ces problématiques dans 
un large champ de débats menés au XXIe siècle 
sur le positionnement des artistes par rapport 
à l’économie du « capitalisme tardif » et de sa 
critique. « La logique culturelle du capitalisme 
comme condition de travail  » de Matthieu 
Saladin passe en revue la littérature relative à ces 
débats, en soumettant notamment à la discussion 
la notion de «  critique artiste  » introduite 
par les sociologues français Luc Boltanski et 
Ève Chiapello. On assiste à une démarche 
inextricablement artistique et scientifique 
puisque ses propres travaux d’artistes, décrits 
dans l’article, constituent autant de dispositifs 
qui, en agissant à l’intérieur des institutions de 
l’art et proposant d’intervenir sur leurs rouages, 
ont la capacité de dévoiler les mécanismes 
de fonctionnement de ces institutions. Cela 
a lieu notamment lorsque ses dispositifs agissent 
comme une « incise » qui provoque des réactions 
« défensives » des institutions, qui se considèrent 

poussées au-delà de la limite de leur souplesse. 
Autant d’exemples aussi, s’il en est, de l’approche 
cognitive plutôt qu’esthétique de l’art, appelée de 
ses vœux par l’anthropologue Alfred Gell. 

Quant à Barthélémy Bette, il s’intéresse 
également à la notion spécifique de « critique 
artiste », mais il l’aborde du point de vue de 
l’expérience du travail pour la confronter avec 
la critique sociale portée par des militants, 
parfois également artistes. En effet, comme il le 
précise, la « critique artiste » est définie par les 
sociologues cités ci-dessus comme « une exigence 
de libération, d'autonomie et d'authenticité », ce 
qui correspond aux aspirations que l’on retrouve 
également dans les mouvements sociaux. Cette 
confrontation des deux approches critiques se 
fonde sur une analyse de pratiques d’artistes et 
de pratiques militantes du champ de l'art, ce qui 
nécessite de passer brièvement en revue l’histoire 
du rapport entre l’art et le travail. Cette analyse 
se fonde notamment sur le travail de trois artistes 
(Jan Middelbos, Laurent Marissal et Bernard 
Brunon – voir la Galerie du Documents d’Artistes 
n° 11, Art & Documentation n° 33, automne-
hiver, 2025) qui se proposent – de trois manières 
différentes – de faire se télescoper le travail et 
la pratique de l’art. C’est parce qu’il puise, lui 
aussi, dans les « savoirs situés », que l’auteur 
peut légitimement interroger l’intérêt stratégique 
de ces démarches au regard des luttes sociales 
dans le monde de travail au sein de l’économie 
capitaliste et de son idéologie. 

La proximité des Éditions Incertain Sens 
avec les laboratoires de l’art de l’Université 
Rennes 2 éclaircit l’ambition qui a toujours été 
celle du Cabinet du livre d'artiste lorsqu’il avait 
recours aux expositions, à savoir de les penser 
comme un catalyseur possible, voire comme un 
instrument de la recherche. De ce point de vue, 
l’intérêt de l’exposition sur le travail et l’économie 
dans les publications d’artistes, ainsi que de la 
publication qui l’a accompagnée et qui se trouve 
ici réinterprétée en version polonaise, réside 
notamment dans le fait qu’elle a directement 
entraîné le travail de recherche qui a donné lieu 
au contenu de la présente édition de la Galerie du 
Documents d’Artistes. 


