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Résumé


Quand on est un photographe qui ne se destine ni à la photo sociale, ni au corporate, ni à la publicité et que l’on souhaite simplement voir reconnaître « sa » photographie, diffuser ses images (édition, exposition, vente de tirages), et en vivre, le parcours est délicat.


Cet ouvrage aborde la question des choix relatifs à l’enseignement initial de la photographie, et propose aux photographes des directions pour évoluer dans le cadre d’une activité purement artistique.


L’auteur interroge, en outre, directeurs d’écoles de photographie, d’agences, de galeries, collectionneurs, commissaires-priseurs et photographes afin de dresser un panorama complet de ce qui s’offre à celui qui souhaite vivre de son art.
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« Tous les artistes veulent séduire. Tous. Mais les bons artistes veulent séduire là où le public ne les attend pas, c’est-à-dire là où ça ne séduit pas.


Tous les bons ont séduit là où on ne les attendait pas. »


Garouste
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Avant-propos


On entre en photographie pour être un artiste. Je ne peux entendre qu’en empruntant ce chemin on n’aspire ni à la reconnaissance, ni à la notoriété. De plus, vouloir être artiste et ne pas envisager de gagner sa vie par la reconnaissance de son talent et la vente de ses œuvres est un contresens. Le laisser penser est une mascarade et le croire une stupidité.


Aux XIXe et XXe siècles, jusque dans les années d’après-guerre, il n’y avait aucune équivoque sur ce point, les artistes aspiraient bel et bien à vivre de leur art. Certes, l’époque était autre et il y avait aux côtés des artistes, et des peintres en particulier, de grands marchands tels, par exemple, Rosenberg et Kahnweiler. Compétition entre artistes, émergence de mouvements artistiques et picturaux, relation aux collectionneurs et au clergé, ces marchands ont abordé avec lucidité chacun de ces champs et ont installé l’art et les artistes dans la société. Ils ont fait du commerce revendiquant à l’envi que le travail de l’artiste était de créer. Entre eux une répartition des rôles de fait, une relation franche et saine, des amitiés bien souvent. D’abord stratèges, puis habiles vendeurs, parfois eux-mêmes mécènes, ils ont fait la carrière des grands artistes du début du siècle. Cependant, ils n’auraient rien fait sans l’investissement et l’acharnement des artistes eux-mêmes. Travail, travail, travail, travail, et encore travail.


Endurance et courage


Sachez donc que ce sera compliqué et dur. Non pas les premiers mois mais les premières années. Avant cinq ans, rien ne sera établi et jamais rien ne sera acquis. Vous aurez de grands moments de satisfaction, de grands doutes, un peu plus d’assurance parfois mais jamais de certitudes. Sur le plan émotionnel, il faudra faire des concessions, se remettre en question, savoir faire un pas de côté, accepter l’odieuse sensation de reculer, accepter que le temps passe sans résultats apparents. Vous aurez de beaux moments de satisfaction personnelle, ils sont importants, euphorisants, ils redonnent courage et énergie mais ils ne sont pas reconnaissance de la profession. Ils ne sont pas résultats tangibles, et vous serez longtemps un inconnu parmi les inconnus. D’un point de vue financier, ce sera également complexe, voire impossible : vos premières économies et la love money vous porteront dans un premier temps, mais investir pour produire restera une problématique récurrente, de plus en plus épineuse. Aucune vente d’œuvres, ou alors de petites transactions, plus significatives en termes de satisfaction personnelle qu’en termes financiers, ne viendra récompenser toute cette énergie, vous n’aurez aucune visibilité sur de potentielles commandes, aucun crédit bancaire. Ceux que vous aviez identifiés comme des relais, des prescripteurs, ceux auprès de qui vous pensiez trouver conseil vous inciteront délicatement à poursuivre et à revenir avec une nouvelle série, l’an prochain… Cela ne dit rien d’autre que votre travail ne convient pas. Pourquoi ? Vous ne le saurez jamais car nul n’est là pour vous conseiller ou vous écouter, autrement dit pour vous donner les clés de la reconnaissance du milieu artistique. Ces interlocuteurs sont là pour faire commerce de la photographie et les places sont très chères. Vous me direz que je dresse ici un tableau bien noir. J’entends même certains dire que j’exagère… Et pourtant, j’exagère si peu.




Love money


Financement par votre famille et/ou vos amis.





Clairvoyance et pragmatisme


Considérons les faits de façon réaliste et soyons un peu sérieux : de quelle façon un photographe peut-il aujourd’hui, tout seul, faire vivre sa photographie et vivre par ce qu’elle lui apporte en numéraire ?! On sait qu’un photographe indépendant passe en moyenne 10 % de son temps à faire de la photographie ! Ne nous demandons pas ce qu’il fait durant les 90 % restants. Nous le savons bien : il s’évertue principalement à trouver des clients et des financements. Il cherche également un diffuseur : une agence, une galerie, un éditeur et il consacre un peu de temps à contacter les quelques journalistes qui pourraient parler de lui. Est-ce son métier ? Assurément non, quels que soient sa formation ou son niveau de formation. Une personne issue d’un CAP ou d’un BEP de photographie, une autre issue de l’une ou l’autre des écoles d’art et de photographie, n’est pas armée pour prospecter et promouvoir. Concentré ni sur les unes ou les autres de ces tâches, dans une constante gymnastique de l’esprit, il s’épuise certes, mais surtout il ne peut plus être performant.


En économie d’entreprise, on apprend une chose essentielle : savoir précisément quel est son métier principal et quels en sont les métiers connexes. On enseigne qu’il faut distinguer les compétences indispensables au développement du métier principal, celles pour lesquelles il convient de s’armer un peu plus pour des raisons de maîtrise de savoir-faire (et donc d’offre commerciale) et celles pour lesquelles il faut déléguer ou sous-traiter pour gagner du temps et être plus performant dans son cœur de métier. Je sens que vous me rejoindrez bien volontiers dans cette ambition, cependant vous vous demandez comment faire lorsque l’on est de toute façon seul et que l’on n’a pas de budget d’investissement et aucune perspective de vente de ses photographies.


Embrasser la profession de photographe est difficile, vous en êtes certainement bien conscient ; nombre de personnes doivent vous le rabâcher à longueur de temps et vous inciter à aller vers un type de photo comme la photographie de mariage, la photographie d’entreprise ou de publicité qui certes paraissent plus accessibles, plus rationnelles et semblent pouvoir vous faire vivre financièrement. Mais ce n’est pas ce qui vous séduit, ce genre d’images ne vous fait pas vibrer et, au contraire, vous agresse tant il semble loin de vos aspirations les plus intimes où il vous semble que vous ayez quelque chose de personnel à dire et à partager.


Vos envies sont ailleurs tout simplement.


J’ai croisé nombre de photographes qui se perdaient dans une dichotomie de leur expression, alors j’ai eu envie de vous donner quelques clés, quelques points de repère pour vous permettre de construire votre carrière dans le domaine le plus artistique de la photographie, celui qui ne se construit qu’à partir de votre regard, la singularité de votre regard ! Je vous propose une méthode, considérez-la comme un guide et n’oubliez pas que vos atouts majeurs sont l’honnêteté et un amour inconditionnel pour la photographie.
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Introduction


Comment faire connaître son travail photographique, comment évoluer dans les sphères qui apportent reconnaissance aux photographes qui veulent intégrer le marché de l’art, comment avancer en photographie sans devoir renoncer, au bout de quelques années, parce que l’on n’y arrive pas… ? Une première réponse – et la seule à mon sens en fait – est de travailler avec des spécialistes. Il semble que ce soit un lieu commun, pas tant que cela. Votre grand défi est de reconnaître les professionnels parmi l’immense offre qui s’ouvre à vous. Un artiste ne se construit pas seul !


Travailler avec des professionnels


Qui sont ces professionnels ? Des personnes qui ont du réseau, des clients, une connaissance et une culture des marchés de la photographie. Des personnes qui parlent le moins et ne revendiquent pas le fait de connaître le Tout-Paris. Ce sont des gens discrets, attachés à la photographie et lucides sur les travers de son évolution, des gens au fait des marchés de l’art, des collectionneurs, des galeristes, des mécènes et des fondations. Une sphère qui vous positionne immédiatement sur une échelle européenne et internationale. Les repérer est très facile, il suffit de lire la presse, de regarder dans les librairies, de voir qui écrit, qui édite, quels sont les commissaires d’exposition les plus sollicités, les galeristes qui ont une actualité et de faire des recoupements sur plusieurs mois. Vous êtes photographe, vous avez donc déjà une connaissance de ces interlocuteurs privilégiés, il faut à présent décider de comment et quand les aborder.


Dans Créer et gérer une activité de photographe (Eyrolles, 2012), je parlais déjà de marchés, mais de marchés locaux, de marchés de proximité, de marchés accessibles à tous les photographes. Mon propos était orienté sur le fait que quiconque – tant qu’il y a une qualité créative et/ou artistique réelle – peut développer une activité de photographe auprès de divers publics et pour divers commanditaires. Il faut alors avoir une bonne dose de connaissance de soi, de ses possibles et de ses limites, une connaissance globale, relative et réelle du potentiel économique du lieu où l’on vit, une organisation simple mais rigoureuse, savoir définir et parler de ce que l’on vend (sa photographie ou le fait de faire de la photographie) et du courage. L’idée de ce premier ouvrage était – et reste – de proposer aux photographes quelques pistes et moyens afin qu’ils continuent à être photographes et développent leur potentiel ; volontairement, je n’y ai pas abordé le développement de leur photographie vers le marché de l’art. Pourquoi ? Parce que l’on ne peut pas tout confondre. Et parce qu’il est impératif d’envisager comme un véritable marché – c’est extrêmement important ! – ce que vous êtes très nombreux à considérer uniquement comme une opportunité d’être remarqué.


Un galeriste travaille avec un photographe car il peut vendre ses œuvres, un magazine montre des portfolios car cela satisfait ses propres lecteurs et lui permet de voir son titre acheté, les festivals exposent qui fera venir le public, les agences intègrent les photographes qu’elles pourront vendre. Il est compliqué pour les éditeurs de publier un ouvrage qui n’a pas de rentabilité et ne présente qu’un très faible potentiel de vente. Vous comprenez que tout est bien affaire de marché, d’offre, de clients et de prix, ici encore. Nul ne vous exposera, ne vous éditera pour vous faire plaisir. Ils le font car votre photographie alimente leurs affaires. Cela peut être difficile à entendre ; il faut pourtant l’admettre.


Si vous choisissez d’être photographe, et pensez avoir le courage et l’endurance pour tenter de devenir un artiste, vous devez adopter une certaine posture psychologique et être bien conscient que toute votre vie, c’est-à-dire que votre style de vie va devoir épouser cette ambition. Il va falloir faire un choix : désirez-vous la reconnaissance à tout prix et immédiate du public ou bien tenez-vous plus que tout à apporter un témoignage sur votre façon de voir, sentir et considérer ce qui fait la société, les humanités ? Ce ne peut être la même chose, ce ne peut être confondu. Vous devrez faire confiance à une seule personne : vous-même. Et ne compter que sur une seule personne : vous-même. Être artiste ne veut pas dire être en marge de tout système de diffusion, de production, et je pense notamment en marge de toutes les voies de financement de votre production (les subventions, les aides à la création, les partenariats et le mécénat, qui trop souvent sont vécus comme des systèmes d’aliénation).


Nombre de professionnels peu scrupuleux font miroiter gloire et reconnaissance aux photographes alors qu’eux-mêmes n’ont aucun réseau, aucune ouverture. Soyez donc très vigilant.


Les commanditaires des marchés régionaux, du corporate, de la presse, les clients particuliers n’ont pas les mêmes attentes qu’un diffuseur de photographie, qui, soulignons-le, s’adresse pour vous et en son nom à ses propres clients. Ce n’est ni un bien ni un mal, c’est un fait dont il faut tenir compte car vos arguments ne peuvent pas être les mêmes. Aux premiers, vous argumenterez sur votre capacité à gérer une commande en temps et en heure, à être réactif, à livrer les images dans les délais, ainsi qu’à savoir prendre en considération toute la dimension d’un projet, alors que ce sont vos images qui parleront aux seconds ; vous accompagnerez vos photographies, commenterez votre parcours et présenterez votre intention mais serez alors jugé uniquement sur la qualité de vos images, sur votre écriture visuelle.


Un diffuseur de photographie va placer les critères artistiques et esthétiques en tête de ses attentes tandis que le commanditaire privé, public ou particulier, placera comme critère de choix et de satisfaction une bonne composition, c’est-à-dire une composition qui lui parle de l’esthétisme qui est le sien. In fine, je ne sais pas ce qui est le plus difficile…


Je pense que c’est une erreur de faire cette distinction quasi systématique entre travail commercial et travail artistique ; elle ne sert ni l’un ni l’autre. De plus, qu’est-ce que cela veut dire ?! Est-ce que cela signifie qu’un photographe de publicité, de mariage, corporate, ne peut pas être un artiste ? Est-ce que cela signifie que cette photographie ne peut pas être artistique ? Que ses clients ou commanditaires ne méritent pas un travail comportant les règles élémentaires du beau et de l’esthétique ?


« Artiste », « auteur », qu’importe. Vous êtes « photographe ». Henri Cartier-Bresson disait que le photographe est d’abord un artisan, comme un ébéniste qui doit bien faire une chaise. Selon lui, le photographe doit savoir lier l’émotion que donne un sujet et l’organisation plastique ; il doit avoir la rigueur de l’équilibre des formes et ramener l’inconscient à ce qu’il est, c’est-à-dire une composante à part entière de la prise de vue qu’il n’est pas indispensable de comprendre. C’est simple.


La photographie est et doit rester un art visuel. Il n’est jamais nécessaire d’expliquer le pourquoi du comment, d’intellectualiser son travail sauf si c’est votre propos. Vous pouvez avoir l’impression que cela est nécessaire lorsque vous le présentez et le « défendez » ici ou là, à un magazine, une galerie, ou un prix ; ne vous méprenez pas. On vous demande avant tout d’être clair et construit, absolument pas de conceptualiser ou de construire un discours autour de votre démarche ou de vos images. Soyez honnête, vrai, juste. Vos interlocuteurs feront le reste et c’est ainsi que vous vous vendrez le mieux. En revanche, je pense qu’il est nécessaire de savoir prendre du recul pour porter une critique juste et progressiste sur son propre travail. Analyser ce que l’on fait, comprendre et structurer sa démarche ne doit servir qu’à une chose : construire son œuvre. Chaque travail photographique est une étape ; sans socle, aucun avenir n’est possible. Dès lors, je vous engage à prendre soin de ces premiers instants. Mais surtout je vous invite à choisir quel photographe vous voulez être. En tant que producteur d’images, vous êtes face à des marchés. Il est indispensable de les connaître, de les étudier a minima, d’en connaître leurs acteurs et d’être bien au fait de ce qu’ils vont pouvoir vous apporter. Dites-vous bien que tant que vous ne ferez pas de choix, vous resterez dans une posture bien inconfortable, ne serez pas très efficace, et aurez peu de chance de rencontrer et de travailler avec des professionnels compétents et influents.


Nous avons tous en tête le nom d’illustres inconnus ou d’amateurs qui ont été, du jour au lendemain, propulsés sous les feux des projecteurs. Nous avons récemment deux magnifiques exemples avec Gilbert Garcin et Vivian Maier. Ils sont (ou ont) tous deux investis dans leur art. Tout est là, dans la façon dont vous investissez votre photographie et dans l’application que vous y mettez.


Je ne cesse de le rappeler, photographe est un vrai métier. Avec sa formation initiale, ses choix de carrière, sa formation professionnelle, sa valorisation d’acquis, son expérience et une expertise qui, au fil des ans, s’affirme. Voilà ce qu’est être un photographe. Tout sauf la bohème. Et je vous assure que les diffuseurs que vous rêvez tant d’approcher sont des spécialistes qui attendent des professionnels engagés.




À noter


Analyser, comprendre, structurer est également très utile pour évoluer parmi les professionnels, savoir à qui s’adresser en premier, identifier qui vous conduira à la personne d’après, qui, elle-même, vous ouvrira telle ou telle porte. On appelle volontiers cela être « stratège ». C’est d’abord anticiper.





Préserver la création


Je ne reviendrai que brièvement ici sur la définition du photographe donnée par les Crij ou l’Onisep. Elles ne me satisfont pas. Retenons simplement qu’un photographe, selon ces deux organismes, est un technicien qui sait faire des images et gérer des clients. Rien au sujet de la sensibilité ou de la créativité, rien évidemment non plus du côté de la capacité à poser une réflexion et construire un « sujet », établir une narration. Je dis cela sans pour autant complètement condamner leur définition, je sais qu’il faut être rationnel et cartésien, je sais également que le marché du travail traditionnel n’attend pas les artistes. C’est pour moi un problème cependant car, une entreprise, une collectivité, un centre de loisirs, un établissement scolaire souhaitant faire intervenir un photographe en leurs murs, ne s’interrogent que très rarement sur l’aspect artistique de l’approche et du savoir. Pour eux, le photographe est un fournisseur, un peu différent peut-être, mais fournisseur tout de même.




Crij


Centre régional d’information jeunesse.







Onisep


Office national d’information sur les enseignements et les professions.





En conséquence de quoi il est abordé selon les usages : rapport qualité/prix et satisfaction. Dans quelle école a-t-il été formé, quels prix a-t-il eus, où et par qui sont diffusées ses œuvres, quelle résidence reconnue a-t-il faite, dans quel festival renommé a-t-il exposé ? Tous ces points (qui doivent apparaître sur le C.V. de tout artiste) concernant au premier chef sa valeur artistique sont très rarement considérés. Les commanditaires (ou partenaires dits « économiques ») du photographe s’adressent à Pôle emploi ou à Google pour identifier et recruter leur prestataire – un artiste, certes, mais pas reconnu comme tel. Ils ne pensent ni aux Drac, ni aux plates-formes dédiées comme Documents d’artistes, ni aux galeries de leur région pour trouver leur perle rare. C’est un comble !




Drac


Direction régionale des affaires culturelles, représentation du ministère de la Culture et de la Communication (MCC) en région.









Documents d’artistes


Les projets Documents d’artistes existent en PACA (depuis 1999), Bretagne (depuis 2009), Rhône-Alpes (depuis 2010), Aquitaine (depuis 2012) et Piémont (en construction). Ils ont pour mission commune de donner à voir, à travers l’édition en ligne de dossiers monographiques, le travail d’artistes contemporains de différents territoires. En fonction des spécificités de leurs régions, ils opèrent comme des lieux ressources, donnant accès à tous publics à une documentation professionnelle. Les équipes s’engagent dans une relation d’accompagnement à long terme des artistes en leur offrant un regard critique, une mise en perspective de leur travail, un appui technique, un soutien à la professionnalisation et une visibilité élargie. Ce travail éditorial approfondi s’accompagne d’actions pédagogiques, de médiation et de communication.


Source : http://www.reseau-dda.org/reseau-dda/presentation.html








Je le souligne mais je sais, pour travailler avec ce type de commanditaires depuis plus de 15 ans et former les commanditaires publics, que ces interlocuteurs ignorent, le plus souvent, ce que sont les Drac, et bien plus encore les plates-formes que j’ai évoquées plus haut. De même, je sais que les Drac (tout comme lesdites plates-formes) n’ont ni le temps ni les moyens d’informer ces potentiels clients. Je discutais récemment avec le directeur d’une très importante société d’ingénierie culturelle agissant principalement sur des budgets de plusieurs millions d’euros ; nous évoquions le glissement du financement de l’art (et de la culture) du public au privé et nous nous alertions sur deux choses : comment préserver le projet artistique de la communication (élément majoritairement déclencheur du mécénat ou de l’investissement des acteurs économiques), et la qualité des projets artistiques eux-mêmes, in fine la qualité et la pertinence des artistes à proposer de véritables sujets, c’est-à-dire pensés et qualitatifs en valeur artistique et esthétique. Je ne parle pas ici du beau mais de l’inscription de la création même dans un courant, un style, une famille artistique. C’est essentiel. Si l’individu qui se dit artiste n’est pas formé à l’histoire des arts, à l’histoire de sa discipline, ouvert à l’histoire, à la sociologie, à la politique, aux sciences humaines, curieux de l’expression des autres artistes, comment va-t-il faire ? Sur quoi va-t-il s’appuyer pour énoncer et construire un propos ?


Protéger la création commence certainement par accompagner et former les artistes.


L’urgence de dire


Tout photographe est attaché à la création, à sa propre création, une photographie qui n’est qu’affect et qui, bien souvent, chez les tout jeunes auteurs, n’est qu’un cri primaire.


Les milieux artistiques professionnels, et quel que soit le domaine (musique, littérature, peinture, photographie, etc.), ont l’habitude de dire qu’aucun premier travail ne devrait être édité ou montré. Ils ont parfaitement raison ; dans le même temps, ils disent tous que ces premiers travaux doivent bien entendu non seulement exister, mais qu’ils doivent également être montrés… Que faut-il en déduire ? Qu’il s’agit simplement d’une question d’audience ! Ces premiers travaux doivent être montrés dans un cercle restreint et en particulier à un professionnel qui accompagne le photographe dans son évolution. Ce peut être un maître de stage, un enseignant, un agent, un galeriste, un lecteur de portfolios.


La plupart du temps, ces travaux sont lourds, chargés de particules opaques qui en invalident la lecture. Ils sont bruts, désordonnés, fouillis, sans structure et sans hiérarchie aucune mais ils sont passionnants parce qu’ils regorgent d’informations sur le jeune photographe. Avezvous déjà regardé attentivement des premières séries de photographies, avez-vous pris le temps de lire un premier manuscrit ? Ils sont ennuyeux parce qu’ils ne sont pas lisibles, pas fluides, peu compréhensibles car pas encore organisés, trop denses, trop fournis. Or, les premiers travaux recèlent bien souvent toute l’histoire, tous les sujets, toutes les thématiques qu’un artiste développera tout au long de sa carrière. Bien sûr, rien n’est aussi clair au moment de la première rencontre.


Et c’est ce qui est intéressant, c’est là que l’on voit – ou pas – quel sera, demain, l’artiste qui nous fait face. Toute la question – et l’enjeu – réside, à cet instant, dans « montrer à qui ? ». Il n’est pas question de jeter l’artiste et ses travaux sur la place publique mais de le confronter à un cercle de proches et d’intimes, connaisseurs ou non, dont il attend bien légitimement de la bienveillance. C’est capital pour un artiste car il faut de toute façon poser des bases et nul ne peut le faire seul. Accordez-vous ce temps précieux et surtout ne soyez pas pressé ! De plus en plus de personnes qualifiées considèrent cela comme essentiel. Faites-en votre premier geste de professionnel, vous gagnerez en sérieux et en crédibilité.


Se former : responsabilité et respect pour les publics professionnels


J’aime les mots et j’aime voir ce qu’ils recèlent d’items et de notions. Prenons donc le verbe « former » ; les dictionnaires nous donnent ce champ de définitions : créer, faire, informer ; concevoir par l’esprit, faire exister un ensemble (de choses complexes) en arrangeant les éléments ; constituer, établir, fonder, instituer, organiser ; façonner en donnant une certaine forme. Cultiver, éduquer, élever, enseigner, instruire => développer, discipliner, dresser, entraîner. Composer, constituer.


« Se former » : acquérir, recevoir l’être et la forme, se créer, naître. Se développer, prendre forme. S’instruire, se cultiver.


Peut-on être plus précis ?! Former n’est donc autre qu’accompagner l’émergence d’un savoir et d’un savoir-faire que chacun pourra – devra – mettre à son service en fonction de ce qu’il est et de ce à quoi il aspire.


« Former », « se former » : la distinction tient uniquement dans la position de celui qui agit. Nous sommes bien d’accord sur la nécessaire prise en main de votre avenir et de votre choix.


Dans Galeristes, Emmanuel Perrotin dit : « Il est de tradition, en France, de confondre galerie et salon, gestion d’une galerie et passion pour l’art. C’est un héritage romantique, comme l’image de l’artiste maudit. Bien sûr, il faut la passion, cela ne suffit pas, il faut avoir envie de faire vivre tous les artistes et se battre pour les promouvoir. Le succès chez nous est toujours un peu suspect, comme s’il remettait en question le sérieux de l’œuvre. Si un galeriste fait bien son travail, il doit rencontrer un vrai succès, ce qui n’est pas en soi scandaleux. » Son propos m’intéresse beaucoup, pour plusieurs raisons. La première est que le succès du galeriste sous-entend le succès de l’artiste. La deuxième est que trois mots, bien posés ici, appellent l’engagement ; il s’agit de « gestion », « promouvoir » et « passion ». La troisième raison est que l’on parle bien ici d’« œuvre » et de « sérieux de l’œuvre ».




Ressource


Galeristes, Anne Martin-Fugier, Actes Sud, 2010.





En quelques lignes, Emmanuel Perrotin marque ce qui est pour moi LE territoire de l’art. Et, à mon sens, il ne parle que d’une chose : le professionnalisme. Seul cela vaut : il faut être professionnel ! Ce qui veut dire se former. Mais se former qu’est-ce que cela signifie réellement ? Se former à quoi, quand, comment, auprès de qui ? J’aimerais que vous reteniez que c’est cheminer sur le parcours que l’on s’est choisi et pour lequel on s’est investi. Ce qui, soit dit en passant, génère le succès et fait la réussite.


Artiste c’est d’abord une posture !


Si nous tentions de chercher une définition au mot « artiste », nous en trouverions des dizaines et des dizaines, plus ou moins semblables d’ailleurs. Elles parlent de savoir-faire technique bien sûr, et aussi de créativité, de poésie, d’émotion, de réflexion. Me voilà rassurée !


Artiste est une « façon d’être », et un style de vie. C’est un prisme par lequel on voit et envisage non pas le quotidien mais la société toute entière, ses mouvements et ses tensions. C’est une manière de poser son regard et sa pensée sur le monde qui nous entoure.


Les plus grands artistes parlent de remise en question permanente, d’humilité ; ils revendiquent le fait de n’apporter aucune réponse particulière mais de nourrir un questionnement universel, d’être l’infime parcelle d’un immense édifice.


On ne peut pas être artiste à moitié, à tiers temps, ou mieux encore, de temps en temps lorsque l’on a envie ou besoin de laisser parler sa créativité. C’est donc bien une posture, une attitude particulière et permanente quant à son environnement. Mais c’est également le choix d’une vie difficile et douloureuse. Un investissement. Forcément, une aliénation et une abnégation. Nous pouvons aujourd’hui largement passer outre le fantasme de l’artiste solitaire et dépressif, et il me semble que la formation apportée aux artistes y contribue. Elle les nourrit, les guide, les soutient et leur permet de canaliser, puis de donner corps à l’instinct, à la brutalité de l’urgence à témoigner. Elle leur donne une place sur l’échiquier des créateurs et les conduit à un stade de connaissances qu’ils n’auraient pas considéré avec la même acuité s’ils avaient été seuls.


L’enjeu est de transformer ces acquis en point de départ et de nourrir une carrière.









[image: image] Se former à la photographie


Je me suis souvent demandé comment l’on devenait photographe ; et vous partagez sûrement la même interrogation. Qu’est-ce qui fait que l’un(e) ou l’autre devient, un jour, photographe ? Tous les parcours sont marqués par une (des) rencontre(s) avec quelqu’un, avec une photographie. Combien de photographes le sont parce qu’ils ont reçu en cadeau un appareil photo étant enfants ? Combien le sont parce que une et une seule image (!), à un instant précis, les a touchés ? Combien le sont parce que la résonance avec un photographe a été si forte qu’ils n’avaient d’autre choix que de s’emparer eux-mêmes d’un appareil photo ? La photographie est une histoire de connivences et certainement d’abord de connivence avec soi-même. Si le lien intime n’existe pas, que dire ? Si la photographie n’est pas une nécessité, quel photographe peut-on devenir et être ?








Au préalable, un constat…


Je voudrais avant toute chose que vous chassiez de votre esprit cette confusion selon laquelle la photographie doit être artistique ou commerciale. Futur photographe ou professionnel en activité, qui pensez que la photographie est soit l’une, soit l’autre, qui n’envisagez votre carrière en photographie que selon l’une ou l’autre, détrompez-vous !


La photographie n’est pas artistique ou commerciale : ou bien elle est artistique ou bien elle ne l’est pas ! Il n’y a pas d’autre alternative. Je suis d’accord pour mesurer l’exigence artistique, absolument pas pour qualifier de photographie un cliché dans lequel il n’y a pas trace d’un créateur ou de la création. Ce serait aller contre toute logique professionnelle et je rappelle que nous sommes ici dans le contexte d’un parcours de photographe professionnel.


Ou bien la photographie est esthétique, sensible, fine transcription d’une pensée structurée, l’expression d’une esthétique, ou bien elle ne l’est pas. Une bonne photographie peut parfaitement ne jamais trouver preneur car elle ne sera significative pour personne. Tout comme une photographie moyenne peut parfaitement être achetée par quelqu’un pour qui elle a une utilité. Ne confondons pas tout ! Être ou ne pas être commerciale n’a rien à voir avec l’aspect intrinsèque de la création ; cela porte sur un tout autre champ, celui de la capacité à générer un volume financier à partir de cette création. Je suis même tentée de préciser que cela porte sur la capacité à générer un volume financier à partir du potentiel de création. Ce qui est radicalement différent.


Le rôle des écoles d’art et des écoles de photographie porte précisément sur ce point. Elles vont vous aider et vous faire comprendre comment faire émerger, affirmer et valoriser votre potentiel de création. Rien d’autre. Selon leurs spécificités vous aurez accès à différents marchés ; les plus classiques diffuseurs de photographie en font partie mais ils ne sont pas les seuls. Vous avez également devant vous ce que l’on appelle le « corporate » (publicité, communication institutionnelle, etc.). Comprenez bien que vous êtes face à un choix : qui allez-vous prospecter ? Vous ne pourrez répondre à cette question que si, et seulement si, vous savez définir la photographie que vous aspirez à faire et si vous savez vous définir vous-même en tant que photographe.


L’amalgame entre ces deux alternatives à la photographie (artistique ou commerciale) génère des postures irrecevables, en premier lieu pour les professionnels de la photographie qui ne comprennent pas du tout que l’on puisse scinder de façon parfois très radicale sa pratique photographique. Réfléchissez ! Ne trouvez-vous pas paradoxal que certaines entreprises fassent du mécénat sur des artistes qu’elles ne font pas travailler en communication parce que, selon elles, les seconds – simples prestataires employés pour répondre à des commandes – ne sont pas des artistes ?! Cela sous-entendrait que vous ayez un client, qui, dès qu’il aura envie d’aller plus loin en art, choisira quelqu’un d’autre que vous car vous ne vous serez pas rendu lisible sur votre dimension artistique ! C’est effrayant et surtout c’est jouer contre son propre camp. En tant que photographe, vous êtes un créateur, aussi la dimension artistique doit-elle être partie intégrante de vos travaux.


Il est très important au début de notre processus de découverte sur les façons de développer et nourrir votre parcours de photographe que vous soyez au fait de cette dualité. N’est-elle pas finalement un handicap majeur qui vous empêche d’avancer et de faire ce que vous avez latitude de réaliser ? Distinguer une carrière dite « artistique » nourrie par un potentiel travail d’auteur et une carrière nourricière, portée par une approche dite « commerciale » de la photographie est une erreur majeure. Si vous êtes photographe, vous avez une pratique et une seule ! Très concrètement, cette pratique correspond à la combinaison d’une écriture et d’une narration qui sont votre signature, autrement dit votre point de différenciation, ce par quoi l’on vous reconnaît et l’on vous identifie. En d’autres termes, ce qui donne envie de travailler avec vous. Cela doit pouvoir concerner l’ensemble des publics susceptibles d’acheter votre photographie, de la PME locale aux collectionneurs. N’oubliez jamais cette juxtaposition ni la permanence de ces deux grands axes de marché. Ils font tous deux référence à l’exigence et l’engagement. Deux notions fondamentales sur lesquelles vous ne cesserez d’être interpellé et questionné.


La finalité de la création


Ce que nous venons de développer introduit l’idée de la finalité de la création et nous conduit à aborder les concepts de la photographie appliquée et de la photographie artistique.


[image: image] La photographie appliquée est induite par l’usage qui est fait de l’image. Cet usage a pour concordance un marché auquel il est réponse.


[image: image] La photographie artistique fait référence à une photographie personnelle suffisamment réfléchie pour intéresser une catégorie de professionnels reconnus comme experts.


Cela confirme bien l’existence d’une typologie de commanditaires, donc une structure de marché.


Lorsque vous travaillez pour un client en corporate ou bien lorsque vous proposez vos images à un titre de presse, elles ont un usage bien précis d’illustration. Par définition, et vous en conviendrez, nous ne sommes pas dans un contexte où votre propre discours, votre narration personnelle (que nous allons largement évoquer et développer au cours de cet ouvrage), ont loisir de s’exprimer. En revanche, ce cadre dit « de commande » convoque nécessairement votre signature visuelle. C’est impératif. C’est elle qui fait votre réalité de photographe, par elle que vous existez, donc par elle que vous pouvez prétendre vendre vos photographies. Le photographe Klavdij Sluban dit cette chose extraordinaire : « La commande n’enlève rien de l’euphorie de la création. » Ne l’oubliez pas, c’est par là que vous gagnerez.


Lorsque vous engagez un travail personnel, vous avez toute latitude et votre liberté est grande. Retenez cependant qu’à terme vous devrez convaincre une agence, une galerie, un centre d’art, un festival, etc., de montrer votre travail. Ici, outre votre signature visuelle, votre écriture et votre narration personnelle sont fondamentales. Ces trois données sont majeures et indissociables. Elles sont votre structure et votre enveloppe de photographe. En un mot, votre identité. Voila pourquoi il n’est pas recevable de les différencier.


Il faut bien comprendre qu’en décidant de devenir photographe professionnel vous vous situez obligatoirement face à deux types de marché. Sachez que cela concerne tous les photographes, les jeunes photographes dont vous faites peut-être partie comme les photographes les plus reconnus.


La photographie appliquée est un marché ; la photographie artistique est un marché. Chaque axe a sa logique, ses intermédiaires, ses réseaux, ses experts.


L’usage veut que, dans l’esprit d’un grand nombre, la photographie commerciale suggère une photographie de moindre qualité tandis que la photographie artistique sous-entendrait une grande application à la fois en termes de visuel et de réflexion. C’est avoir bien peu de respect pour un nombre non négligeable de commanditaires mais aussi pour vous-même ! En quoi sont-ils ou ne sont-ils pas experts ? En photographie ? Cela ne signifie aucunement que les commanditaires qui vous sollicitent ou que vous sollicitez en corporate ne possèdent pas d’expertise ; ils le sont simplement dans leur propre secteur. S’ils font appel à vous, ils méritent le meilleur ; on n’y pense pas assez, mais c’est aussi cela faire rayonner ou diffuser la photographie.






La juste place des professionnels


Je suis d’avis qu’encore aujourd’hui dans de trop nombreuses organisations, entreprises, institutions, le travail qui devrait être pris en charge par des photographes professionnels est réalisé par des personnes ayant d’autres compétences. Ce ne devrait pas être le cas. Je suis favorable à la pratique amateur et à l’accompagnement de la pratique amateur, mais je ne pourrais pas entendre qu’elle se substitue aux espaces qui doivent rester occupés par le professionnel. Le monde du corporate a capacité à se positionner à terme comme un producteur ou un diffuseur de photographie : le nombre d’entreprises soutenant la photographie au moyen du mécénat ou en mettant en place des résidences d’artistes ou encore investissant en créant des collections est croissant. Comment pourraient-elles se mobiliser de la meilleure façon si l’offre est disparate ? Outre le fait que la rupture entre artistique et commercial soit parfaitement inconfortable pour vous et illogique, elle dessert votre propre devenir professionnel. Une réponse juste et qualitative sensibilise et éduque les publics.








Effectivement, vous aurez pu constater, comme moi, que l’attente de ce public est, a priori, différente de celle des professionnels de la photographie. Il est intéressant de se demander en quoi elle est différente. C’est simple, elle l’est avant tout dans le but de l’image. La photographie est pour eux un support dont l’usage est précis. Montrer un produit, illustrer un article, vendre une marque, convaincre… Il est donc bien question de la finalité de la photographie en tant qu’objet et non de la finalité de la création. Si vous êtes photographe, toutes vos photographies doivent être de bonnes photographies. Vous adapter à la nature, aux demandes et aux contraintes d’un marché est la base de votre travail. Que vous ayez deux types de production est parfaitement compréhensible, mais deux qualités de production, non ! Soyez logique !


Se former à la photographie est donc faire le choix de la rigueur et de la qualité. Plus haut, j’évoquais l’exigence et l’engagement. Je vois là un véritable sacerdoce. Chacun des directeurs des écoles significatives de photographie pose comme prérequis à l’entrée dans leur établissement la réponse à une seule question : quelle photographie voulez-vous faire ? Et la réponse n’est pas anodine ; il s’y cache en réalité cette interrogation : « Quel est votre projet professionnel ? Quel est votre projet de vie ? » Et pourquoi un tel questionnement ? Parce que chaque école « est » une réponse.


L’école : point de départ d’un projet


Si nous sommes d’accord pour considérer que notre propos est une proposition pour savoir comment évoluer dans la photographie professionnelle, je vous invite à considérer que l’école est un point de départ. Certains d’entre vous feront le choix d’intégrer l’un ou l’autre des établissements publics ou privés où l’on apprend la photographie aujourd’hui, d’autres non, d’autres encore penseront ne pas y avoir accès pour des raisons d’âge ou parce qu’ils sont déjà engagés dans un parcours professionnel.


Sachez que la majorité des écoles de photographie proposent différents cursus ; une formation initiale et une offre en termes de formation professionnelle ou de formation continue. C’est le cas des Gobelins, de l’École nationale supérieure de photographie d’Arles, de l’EnsAD, de Louis-Lumière. Chacun de vous peut avoir accès à la photographie par l’une ou l’autre des formules d’enseignement proposées par ces établissements, ou encore par le biais des nombreuses conférences et manifestations qu’ils organisent chaque année. Sachez de même qu’il est de plus en plus fréquent de voir des personnes abandonner leur parcours professionnel pour venir à la photographie, et que le nombre de personnes désirant y être formé est en constante augmentation. Vous n’êtes donc pas seul, ni sur le marché, ni dans le questionnement.


Au cœur de l’enseignement : la construction de pensée


Je me pose une question : lorsque l’on pense à une formation en photographie, quelle idée vient en premier ? Les savoir-faire techniques ? Il est important de savoir que c’est bien insuffisant et que se former à la photographie ne peut s’entendre sans une formation de la pensée. Hier, déjà, l’apprentissage des arts en général intégrait l’idée d’une construction de pensée, faisant ainsi une nette distinction entre l’artisanat et l’art. Ce point n’est pas superflu ; aujourd´hui, il faut bien être conscient qu’apprendre la photographie c’est apprendre différentes choses que je vais ici répartir en quatre grands domaines :


[image: image] des techniques ;


[image: image] des procédés ;


[image: image] l’histoire de la photographie ;


[image: image] l’expression personnelle.


Généralement, ces apprentissages sont dispensés dans le cadre de cours théoriques et pratiques, et une proposition de workshop et master class permet aux étudiants soit d’aller plus loin dans les différentes notions, soit d’approcher des domaines qui ne font pas partie des cours. Des conférences thématiques complètent les programmes annuels.


Sachez que toutes les écoles fonctionnent sur un schéma identique ; elles sont animées par une petite équipe pédagogique et font appel à de très nombreux intervenants extérieurs issus de tous les milieux professionnels : galeries, festivals, institutions, presse, commissariat. Par définition, tous représentent une structure ; chacun d’eux est un propos, une façon de faire, de voir les choses, d’agir et d’interagir sur le milieu professionnel. Vous aurez de fait à votre disposition un très grand nombre de sources et de ressources pour préparer, alimenter, et parfaire votre projet professionnel.


La place et l’importance d’un point de vue


Gabriel Bauret, commissaire d’exposition indépendant et enseignant à l’École nationale supérieure des arts décoratifs de Paris, indique : « Hier, on entrait aux beaux-arts parce que l’on voulait intégrer l’atelier de Madame ou de Monsieur X qui avait une réputation importante et significative. On cherchait telle ou telle école car on voulait apprendre avec un professeur en particulier. » Ce constat reste d’actualité, puisque beaucoup d’étudiants opèrent leur choix (qu’il s’agisse d’intégrer une école ou un workshop d’ailleurs) en fonction des noms figurant au sein de l’équipe pédagogique. Or si l’ensemble des professionnels du secteur reconnaissent l’impérieuse nécessité d’une maîtrise technique irréprochable, qui sera acquise en suivant l’expérience d’un professeur reconnu, ils sont unanimes sur la nécessité de savoir développer un point de vue personnel. Ne nous leurrons pas, c’est grâce à cela et uniquement parce que vous saurez développer une posture personnelle – que vous saurez rendre significative ! – que vous vous imposerez et existerez en tant que photographe. Vous noterez dans les pages qui suivent que les directeurs d’établissement insistent toujours sur la singularité du regard des candidats lors de la sélection des futurs étudiants. Si la technique s’acquiert facilement, savoir construire un regard, bâtir un discours, défendre un parti pris visuel font la différence et vous distingueront immédiatement de la masse.


Nous aurons l’occasion de développer cette question de point de vue personnel au chapitre « Parler de sa photographie », soyez déjà à ce stade bien conscient que l’ensemble de vos actes et de votre cursus doivent tendre à le rendre lisible. Il est votre capital.


Choisir une école


Sur ce créneau très spécifique et très élitiste des écoles de photographie et des écoles d’art, certaines sont particulièrement significatives. Si elles le sont, c’est parce que, dans un même temps, elles dispensent des formations de grande qualité, sont engagées dans la recherche et participent très activement à l’évolution de la profession. Retenez d’ores et déjà une chose : un très haut niveau d’exigence et de motivation sera dès lors requis pour chacune d’entre elles.


Dans Créer et gérer une activité de photographe, je n’ai que très brièvement évoqué la question des écoles puisque le sujet était avant tout de parler de « l’après », quels que soient le parcours et la formation initiale. Je n’aborderai pas ici non plus les bac pro ou BTS photo que je vais considérer comme des paliers préliminaires aux universités, écoles supérieures publiques ou privées. En revanche, j’attire votre attention sur le fait que ce type de formation est, en réalité, peu propice à l’entrée immédiate dans les grandes écoles d’art et de photographie où il est demandé une solide pratique de la photographie ainsi qu’une grande culture générale.


Choisir une école sous-entend donc de savoir précisément vers quelle photographie et quelle activité professionnelle vous souhaitez vous diriger.


Un instrument au profit de son propre projet


Vous êtes face à un choix, et plus précisément face à deux grandes orientations. Votre but est de savoir dans quel univers vous vous sentez le mieux. Nous avons tous des sensations, des images des différents univers de la photographie. Vous pouvez facilement imaginer quel est le quotidien d’un photographe travaillant pour la publicité, démarchant les entreprises, réalisant ses prises de vue, coordonnant une petite équipe, traitant et livrant ses images. Vous avez certainement aussi une idée du quotidien d’un photographe se mobilisant pour financer son projet, organiser un voyage, faisant une enquête de terrain pour affiner son sujet, trouver des témoignages, des lieux, fouillant ici et là pour parfaire ses prises de vue, cherchant à convaincre une galerie, un festival. Ou encore de ce qu’ils ont en commun : faire leur propre promotion, proposer leurs images à des tiers, les vendre. J’ai volontairement distingué ces deux approches ici. Comprenez bien que dans la réalité les choses ne sont pas aussi tranchées et que vous pouvez à tout instant « passer la frontière ». Je souhaite avant tout vous faire comprendre que ce sont là les deux principales inclinaisons de la photographie professionnelle. Le marché de l’art est un champ de prospection comme un autre. C’est à cela que les écoles vont vous préparer. Le choix est important.


Vous vous demandez peut-être comment faire ? Il n’est pas simple de comprendre ce que chacune des écoles que vous découvrez sur le Web peut vous apporter. Toutes présentent des programmes détaillés, l’information est plutôt complète ; toutefois, je vous invite à ne pas vous en contenter.
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