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ELIA
the European League  
of Institutes of the Arts


[ The Stuff that art is made of 
  ELIA and Higher Arts Education ]


On 5 October, ELIA will be 20 years old. What is ELIA? In five words, it 
is a network organization of art schools; but since ‘art schools’ include 
conservatoires and dance education, faculties of art and design and 
independent theatre schools, national academies and large conglomerates 
of higher arts education in all disciplines as well as private institutions 
with their own specific focus, we prefer to speak, more generally, about 
“institutes of the arts”. That’s why it’s ELIA, the European League of 
Institutes of the Arts. There are around half a million art students in Europe 
at present and ELIA represents more than 300.000 of them. That is to 
say, they are at a school, which is an ELIA member. It is not to say that 
all these hundreds of thousands of students, or their tens of thousands of 
teachers, have heard of us. But we’re doing our best. After twenty years, 
there is hardly a country in Europe where have not held a conference 
or at least a symposium. When students travel freely between countries 
in exchange programmes and international projects, they are profiting 
from contacts and an infrastructure that ELIA helped bring about. And 
in recent years, we have been engaging students from all over Europe in 
artistic projects – 300 of them turned the Bloom! hotel in Brussels with 
frescoes in each room, a hundred have made films for our … I see you 
and Languages through Lenses projects, and since last year, we organize 
a festival for graduating students in all disciplines, the NEU/NOW Festival. 
We hope this festival will grow into a showcase for the best that art 
academies in Europe have to offer, the place where you can come and see 
the next generation.


[ A different world ] 


It is a different world now from the one in which ELIA was founded, and a 
different Europe. When the idea for a network organization of art schools 
first came up, there was still a wall through Berlin, and the European Union 
consisted of twelve states. At the time of the founding conference, it was 
still just a year down. ELIA conferences in Budapest and Sofia were the 
first large-scale meetings of art academies East and West. Art academies 
in general did not know much about each other, and their students were 
not quite the laptop-carrying crowd they are now. Communication was still 
done by mail and phone. And back then,  “Bologna was still a city in Italy”.
The Bologna Declaration, signed 19 June 1999, probably nowhere had a 
bigger impact than in the sphere of higher arts education. The central tenet 
of the Bologna Process – the three-cycle structure of Bachelor, Master, 
and PhD – led to an immense growth of graduate and postgraduate 
programmes, and the requirement that Master degrees should be 
‘research-based’ together with the possibility of a doctorate in the arts 
caused a tumultuous debate about what ‘research’ in the arts could mean 
that has not died down since. ELIA has been concerned with this process 


[ Le Cose di cui l’arte è fatta 
  ELIA e l’Istruzione Superiore Artistica ]


Il 5 ottobre, ELIA compirà 20 anni. Che cosa è ELIA? In cinque parole, 
è una rete di scuole d'arte, ma poiché ‘le scuole d'arte’ comprendono 
anche conservatori e scuole di danza, facoltà d'arte e design, scuole 
teatrali indipendenti, accademie nazionali e grandi conglomerati di 
istruzione superiore artistica in tutte le discipline, nonché istituzioni 
private con un loro focus specifico, preferiamo parlare, più in generale, 
di “Istituti delle arti”. Ecco perché ELIA, è la Lega Europea degli Istituti 
d'Arte. 
Attualmente ci sono circa mezzo milione di studenti d'arte in Europa 
e ELIA rappresenta più di 300.000 di loro. Questo significa che 
ognuno di loro frequenta una scuola che appartiene a ELIA, non è 
detto però che tutte queste centinaia di migliaia di studenti, o le loro 
decine di migliaia di insegnanti, abbiano sentito parlare di noi. Ma noi 
stiamo facendo del nostro meglio. Dopo venti anni, non vi è alcun 
paese in Europa dove ELIA non abbia tenuto una conferenza o un 
simposio. Quando gli studenti usufruiscono di programmi di scambio 
tra paesi o di progetti internazionali, stanno beneficiando di contatti e 
di un'infrastruttura che ELIA ha contribuito a determinare. Negli ultimi 
anni, abbiamo potuto impegnare studenti provenienti da tutta Europa 
in progetti artistici – 300 dei quali hanno lavorato all’albergo Bloom, 
a Bruxelles, creando affreschi per ogni stanza, mentre 100 hanno 
realizzato filmati (I see you and Languages through Lenses projects). 
Dall’anno scorso, ELIA organizza una festa per laureandi di tutte le 
discipline, il Festival NEU/NOW. Ci auguriamo che questo Festival 
possa diventare un'ottima vetrina per le migliori accademie d'arte in 
Europa, un luogo rivolto alle prossima generazioni.


[ Un mondo diverso ]


Il mondo è molto diverso da quando è stata fondata ELIA. Quando 
è nata l'idea di organizzare una rete di scuole d'arte c'era ancora il 
muro che divideva Berlino e l'Unione Europea era costituita da soli 
dodici stati. ELIA è stata fondata appena un anno dopo la caduta del 
muro. Le conferenze di ELIA a Budapest e a Sofia sono state i primi 
incontri su larga scala, dall’Est e dell’Ovest, tra accademie di Belle 
Arti. Inizialmente le accademie di Belle Arti non sapevano molto delle 
attività delle altre accademie e i loro studenti non avevano i mezzi 
informatici che hanno adesso, le comunicazioni avvenivano tramite 
posta e telefono. A quel tempo "Bologna era solo una città dell'Italia". 
La Dichiarazione di Bologna, firmata il 19 giugno 1999, ha avuto 
un grande impatto nel settore dell'istruzione superiore artistica. Il 
principio centrale del Processo di Bologna - la struttura in tre cicli 
di laurea, master e dottorato di ricerca - ha portato ad una notevole 
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crescita di indirizzi di laurea e di programmi post-laurea. I Master 
dovevano avere sempre come concetto base la ‘ricerca’.  A causa 
di questo, nel corso degli anni si è acceso un dibattito che ad oggi 
non si è ancora calmato. ELIA si è occupata sin dall'inizio di questo 
processo e delle sue possibili implicazioni. Nel 1996 ELIA possedeva 
già una ‘rete tematica’, un gruppo di ricerca su temi di attualità nel 
campo dell'istruzione superiore artistica. Da allora questo sistema 
di reti tematiche è diventato parte centrale dell'attività di ELIA. 
Nel 2007, la Inter}artes, network tematico, ha pubblicato un manuale 
usufruendo del potenziale derivato dall’istruzione superiore artistica 
in Europa, in cui si sosteneva l'importanza di conseguire qualifiche di 
laurea, master e dottorati di ricerca in discipline artistiche (l’attuale 
rete tematica, Artesnet, durerà fino alla fine dell'anno 2010). 
La discussione su Bologna può dirsi conclusa, ma il processo 
comunque va avanti.


[ Insegnare l’arte ]


Anche l'educazione artistica è cambiata? Certamente, alcune 
cose sono cambiate. Gli artisti prima non si descrivevano come 
ricercatori o imprenditori, come fanno adesso.  Anche prima c'era un 
supporto per gli artisti, ma nessuno considerava questo in termini di 
"riqualificazione urbana" o come "sostegno per l'economia creativa" 
- i termini non erano ancora stati coniati. Inoltre, le accademie d'arte 
oggi sono notevolmente più grandi. Molte di loro si sono unite e 
associate; sette scuole ad Amsterdam sono diventate la Scuola delle 
Arti di Amsterdam; sei accademie d'arte a Londra sono diventate il 
London Institute, e più tardi l'Università delle Arti di Londra.  Adesso 
in Europa ci sono voli più economici e frontiere aperte; le scuole 
possono facilmente scambiarsi informazioni tramite internet e 
costruire le proprie reti specifiche per soddisfare le loro esigenze 
individuali; gli studenti ormai vivono in un ambiente internazionale. 
Chi, dunque, può avere ancora bisogno di un Lega Europea? 
Purtroppo ancora oggi all'interno delle scuole d'arte si assiste al 
verificarsi di alcuni problemi. ‘Insegnare l’arte’ appare sempre un po' 
complesso – c'è addirittura un manuale per studenti che si intitola 
"Perché l’arte non può essere insegnata". In effetti, se fai solo ciò 
che ti insegnano, allora non stai facendo arte. Prima le scuole d'arte 
potevano più o meno convivere con questo problema, ma negli 
ultimi dieci anni, tale problema è divenuto sempre più pressante, e 
allora: cosa dovremmo insegnare ai nostri studenti?


Ciò di cui l'arte è fatta sta cambiando. Per prima cosa il mondo 
dell'arte si basa sempre di più sul mondo del computer, essa fluttua 
nel cyberspazio, trovando un pubblico al di fuori del "cubo bianco"; 
vendendosi attraverso modelli di business che non esistevano 
un decennio fa. L’interdisciplinarità è diventata la norma; e non 
solo interdisciplinarità che mette insieme, musica e immagini, ma 
l'interdisciplinarietà che si fonde in qualcosa di nuovo, a cui ancora 
non è stato attribuito un nome, è per questo che possiamo definirla  
arte. Come si insegna agli studenti a fare questo? Dopo la laurea, 
gli studenti preferiscono avere un  titolo di studi stampato, che li 
presenti come ‘imprenditori creativi’ piuttosto che dipingere in uno 
studio. Ma come si fa a insegnare loro ad essere imprenditori? Ed è 
giusto farlo? 
Durante una recente conferenza, il capo di un programma di 
dottorato di ricerca si è posto il problema su cosa accadrà a 
tutti questi dottori delle arti che attualmente vengono educati 
dalle scuole: produrranno forme di arte inedite e innovative? 
Diventeranno un nuovo proletariato accademico? Oppure 
accadrà, come ha ipotizzato un critico che “un giorno saremo 
perfettamente abituati al fatto che una sola mostra in un museo di 
arte contemporanea non può essere altro che la presentazione di un 
... dottorato di ricerca nel campo delle arti"?


In breve, questi nuovi ruoli per gli artisti, l'artista come imprenditore 


and its possible implications from the very beginning. As far back as 1996, 
ELIA was already hosting a ‘thematic network’ – effectively a research 
group for current issues in higher arts education, in which teachers from a 
group of member schools worked together more closely. These thematic 
networks have been a central part of ELIA’s activities ever since. In 2007, 
the Inter}artes thematic network produced the handbook tapping into 
the potential of higher arts education in Europe, offering criteria for 
what BA, MA and PhD level would mean in each artistic discipline. The 
present thematic network, artesnet, runs until the end of the year. The 
discussion about Bologna may be over, but the process itself goes on.


[ Teaching art ]


Is it also a different art education? Some things have changed, certainly. 
Artists did not describe themselves then as researchers and entrepreneurs, 
as they do now. There was support for (starting) artists then too but no one 
thought of it in terms of “urban regeneration” or of “supporting the creative 
economy” – the term had not yet been coined. Also, art academies have 
become substantially larger. Many of them have merged and associated; 
seven schools in Amsterdam became the Amsterdam School of the Arts; six 
art academies in London became the London Institute, and then University 
of the Arts London.
There are now cheap flights and open borders throughout Europe; 
schools can easily find each other on the internet, and build their own 
specific networks to fit their individual needs; students already live in an 
international environment. Who, then, still needs a European League of 
What? Fortunately, they have not made the work of art schools any easier 
either. ‘Teaching art’ was always something of a problem, at least in the last 
half-century or so – there is a handbook for art students titled Why art 
cannot be taught. Fair enough: if you do as you’re taught, then you’re not 
making art. But art schools could more or less live with that problem. In the 
last ten years, however, this question has become ever more pressing for 
different reasons: what should we teach our students?
The stuff that art is made of is changing. For one thing, it is now 
increasingly made on a computer, floating round in cyberspace, finding an 
audience outside the white cube, and selling itself in business models that 
did not exist a decade ago. Interdisciplinarity has become the norm; and 
not just interdisciplinarity that combines, say, music and images, but the 
interdisciplinarity that blends them into something new that you don’t quite 
have a label for… well, probably, it must be art. How do you ‘teach’ your 
students to do that? After graduation, they are less likely to paint away in 
a studio than to have a business card printed and present themselves as 
‘creative entrepreneurs’. But how do you teach them entrepreneurship? 
And should you?
At a recent conference, the head of a leading PhD programme worried 
what is going to become of all the doctors in the arts we are currently 
educating: will they produce unheard of, novel forms of art? Will they 
become a new academic proletariat? Or will it so turn out that, as an 
another critic put it, “one day we will be quite accustomed to the fact that 
a solo exhibition in a museum of contemporary arts can’t be anything but 
the presentation of a ... doctorate in the arts”?
In short, these new roles for artists, the artist as entrepreneur and the artist 
as researcher, raise a lot of questions about what higher arts education 
is up to. Fortunately we don’t have the answers to these questions. What 
we can do, however, is to provide platforms for discussion and platforms 
for young talent. So we organize conferences: the Teachers’ Academy for 
teachers to exchange ideas, the Leadership Symposium for directors to 
discuss which road to take, and the large Biennial Conference to bring 
together the sector as a whole. This October in Nantes, the second edition 
of the NEU/NOW Festival will take place, to coincide with our Biennial 
conference.


e l'artista come ricercatore, sollevano un sacco di domande su come 
sta cambiando l'istruzione superiore nelle arti. Per fortuna non 
abbiamo le risposte a queste domande. Ciò che possiamo fare, però, 
è quello di fornire piattaforme di discussione per i giovani talenti. 
Ecco perchè ci impegnamo ad organizzare conferenze: l’Accademia 
degli Insegnanti, dove gli insegnanti possono scambiarsi le loro idee, 
il Simposio Leadership, per i direttori che desiderano discutere su 
quale strada è giusto percorrere, e il grande Convegno Biennale.  Ad 
ottobre di questo anno(2010), presso Nantes, si svolgerà la seconda 
edizione del NEU / NOW Festival, in concomitanza con la conferenza 
biennale.


[ Guardagnarsi da vivere con l'arte? ]


‘Vorrei che la mia scuola me lo avesse detto’‘ raccontava una giovane 
artista di talento durante un dibattito pubblico al Festival di NEU/ 
NOW, a Vilnius, nel novembre 2009. Intendeva dire che avrebbe voluto 
essere più preparata ad affrontare il mondo del lavoro, a guadagnarsi 
da vivere con le arti e all'idea di poter essere anche rifiutata alle 
audizioni, avrebbe voluto essere informata dalla scuola anche della 
possibile prospettiva di dover lavorare come cameriera nonostante il 
forte desiderio di voler stare sul palcoscenico. 


[ Making a living from the arts? ]


‘I wish my school had told me’, a talented young artist said during 
a public debate at the NEU/NOW festival in Vilnius last November. 
What she meant was she would have wished to be better prepared 
to cope with the world of work and to make a living from the arts. To 
get accustomed to be turned down at auditions and to be working 
as a waitress when your desire is to be on stage. ‘Would you have 
listened to all this advice’? asked the chairman. ‘Probably not’, she 
answered. 


A recent UK longitudinal study, involving UK and international graduates in 
design, craft and media up to six years after graduation, shows that 3 out 
of 4 graduates worked in their field of expertise since graduating; 4 out 
of 5 graduates were in paid work, the majority in creative jobs achieving 
their career goals. Not such a bad result, you would say, but it would be 
interesting to see whether these figures are more or less the same in all 
EU-countries and especially whether performing artists have similar career 
perspectives compared to design, craft and media artists. A very positive 
result is that in comparison with an earlier study 10 years ago, it turns out 
that a larger proportion of arts graduates work in their field of expertise 
and in the creative and cultural sector. This is consistent with the recent 
and gradual growth of the cultural and creative sector. It also means that 
arts graduates continue to contribute substantially to the creative economy.  
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laureati nelle arti lavorano nel loro ambito di competenza e nel 
settore creativo e culturale. Ciò è coerente con la recente e graduale 
crescita del settore culturale e creativo. Significa anche che i laureati 
nelle arti continuano a contribuire in modo sostanziale all’economia 
creativa. Rimane una delle principali preoccupazioni per le scuole 
d'arte e per ELIA, il fatto che molti laureati non riescono a trovare la 
loro strada nel settore, in qualunque ruolo. Inoltre, i professionisti del 
settore artistico sono meno pagati rispetto ad altri, ad eccezione delle 
‘stelle’, posizione eccelsa a cui solo pochi artisti possono accedere. 
Una carriera basata sull'autonomia e su un portfolio personale è una 
situazione comune ai laureati nelle materie artistiche. Essi tendono a 
creare una situazione lavorativa basata sul lavoro autonomo o su uno 
specifico approccio al progetto, con la tendenza generale di aprire 
società e studi con i colleghi conosciuti durante il percorso di studi.
Non è mai stato facile guardagnarsi da vivere con le arti, e soprattutto 
dopo la crisi, la situazione occupazionale degli artisti in tutta Europa 
mostra una tendenza al ribasso.


Al fine di creare opportunità per i giovani artisti di acquisire una 
pratica professionale e costruire un portfolio accattivante, molte 
scuole d'arte hanno sviluppato vari tipi di partnership produttivi con 
l'industria, l'istruzione e la società: unità incubatrici per avviare la 
propria azienda, live labs, laboratori di ricerca, progetti con le imprese, 
istruzione e ospedali. Nel ambito teatrale l'interazione degli elementi 
precedentemente citati costituisce il format per la realizzazione di 
un festival. Uno degli esempi è ‘Fiabesque’, una casehistory che sarà 
presto inserita all'interno di una dele pubblicazioni di ELIA. È grazie 
all'esperienza delle scuole che appartengono ad ELIA che queste 
collaborazioni hanno potuto avere un notevole impatto positivo su 
tutti le parti coinvolte: hanno creato esiti innovativi e nuovi approcci 
sia negli affari che nell'istruzione e nel trasferimento di conoscenze, 
fino a cambiare i metodi di insegnamento e di apprendimento nelle 
scuole d'arte. 


[ Nel frattempo a Bruxelles … ]


L'Europa sta attraversando una crisi che coinvolge gli attuali modelli 
economici, sollevando questioni importanti sulle scelte sociali 
ed economiche. Nuove strategie sono in fase di sviluppo e ci si 
concentra sulla creazione di un Europa più verde e intelligente. 
Questa strategia globale del 2020 investe su nuove fonti di crescita 
intelligente e sostenibile. Sempre più spesso le industrie creative sono 
viste come un settore per incrementare la crescita di un paese e 
per creare nuovi posti di lavoro. È troppo presto per dire se questa 
è una buona notizia per gli artisti, ma è vero che il potenziale delle 
industrie creative e l'educazione degli artisti ha raggiunto finalmente 
un nuovo impulso anche in ambito europeo. La Direzione Generale 
di Istruzione e Cultura ha elaborato un ‘Libro verde’, un documento 
politico mirato a suscitare un dibattito sulle esigenze di un ‘ambiente 
creativo veramente stimolante’. Parla con ottimismo della creazione 
di uno spazio europeo per la cultura e la creazione di spazi per la 
sperimentazione, l'innovazione, l'imprenditorialità e le partnership 
creativa tra le scuole d'arte e di settore. Si potrebbe dire che questo è 
più o meno quello che le scuole d'arte stanno facendo. ELIA è a favore 
di queste nuove iniziative, ma vuole vedere l'artista in una posizione 
molto più centrale, mentre le scuole d'arte dovrebbe svolgere un 
ruolo attivo in questo sviluppo. Una parte di questo sviluppo è che 
le abilità, le competenze e l'eventuale divario tra ciò che si impara in 
una scuola d'arte e gli ‘attuali e nuovi bisogni delle industrie culturali 
e creative', saranno esaminati in Europa e forse anche in tutti i paesi 
dell'UE. È di fondamentale importanza che le scuole d'arte rimangono 
in cima a questi sviluppi, sicuramente per il loro bene, ma ancor di più 
per il futuro dei propri laureati. 


‘Avresti dato ascolto se ti fossero state dette queste cose?’ chiese 
il presidente. ‘Probabilmente no’, rispose lei.  Un recente studio 
longitudinale nel Regno Unito, con la partecipazione di laureati 
in design, nell'artigianato e nei media (fino a sei anni dalla laurea) 
provenienti sia dal Regno Unito che dall’estero, fa emergere che 3 su 
4 laureati lavorano nel loro settore di competenza dopo la laurea, 4 
su 5 hanno un lavoro retribuito, e che una gran parte di loro occupa 
un posto nel settore creativo, raggiungendo così l'obiettivo di carriera 
prefissato. Si potrebbe dire che non è un cattivo risultato, ma sarebbe 
interessante vedere se queste cifre sono più o meno uguali in tutti 
i paesi dell'UE, e in particolare se gli artisti dello spettacolo hanno 
prospettive di carriera simili rispetto agli artisti in design, artigianato 
e media. Un risultato molto positivo è che, rispetto ad un precedente 
studio di dieci anni fa, si scopre che una proporzione maggiore di 


It remains a major concern for the art schools and for ELIA that so many 
graduates do not find their way into the sector, in whatever role. In addition, 
artistic professionals are less well paid than others, except for the ´stars´, 
which is a position most artists may never reach. Portfolio careers and 
working on a self-employed basis are common working pattern for arts 
graduates. In that sense they set the scene for more general trends of 
working as self-employed and project based pattern and artists start 
their own companies or collectives with groups of colleagues. It has 
never been easy to make a living from the arts, but especially since the 
crisis, the employment situation of artists everywhere in Europe shows a 
downward trend. In order to create opportunities for young artists to gain 
professional practice and build up an attractive portfolio many art schools 
have developed all sort productive partnerships with industry, education 
and society. Think of incubator units for start your own company, live labs, 


research labs, projects with companies, education, hospitals. In theatre, 
this collaboration often takes the form of festivals. One of the examples 
is the ‘Fiabesque’ Festival, that forms part of a collection of best practice 
examples that will shortly appear in a ELIA publication. It is the experience 
of the ELIA member schools that these collaborations have considerable 
positive impact on all parties involved: it creates innovative outcomes and 
new approaches in business as well as in education, knowledge transfer 
and it changes methods of teaching and learning in art schools. 


[ In the meantime in Brussels … ]


Europe is going through a crisis of existing economic models, raising 
important questions on social and economic choices. New strategies 
are being developed focusing on a greener, and smarter Europe. This 
overall 2020 strategy invests in new sources of smart, sustainable growth. 
Increasingly the creative industries are seen as a sector where growth 
and jobs can be created. Whether this is good news for artists is too early 
to say, but it is true that the potential of the creative industries and the 
education of artists has now gained new momentum in the European 
arena. The Directorate General for Education and Culture drafted a ‘Green 
Paper’, which is a policy paper to spark a debate on the requirements of a 
‘truly stimulating creative environment’. It optimistically talks about creating 
a European space for culture and creating spaces for experimentation, 
innovation and entrepreneurship and creative partnerships between the 
art schools and the sector. You could say that this is more or less what the 
art schools are doing already. ELIA is in favor of these new initiatives but 
wants to see the artist in a much more central position and the art schools 
should play an active role in this development. Part of this development is 
that the skills and competences and the possible gap between what you 
learn in an art school and the ‘current and new needs of the cultural and 
creative industries’ will be scrutinized, across Europe and possibly also in all 
EU countries. It is of crucial importance that the art schools stay on top of 
all these developments. Maybe a bit for their own sakes, but even more for 
the futures of their graduates. 










