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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, revu à l’occasion de sa deuxième édition, 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 rend compte du point de vue de professionnels et d’experts engagés dans la formation, l’accompagnement et la diffusion des photographes. Elle propose un panorama complet de ce qui s’offre à tous ceux qui souhaitent vivre de leur art.


Fabiène Gay Jacob Vial est spécialisée dans le conseil, la formation et le coaching. Depuis 2001, elle accompagne des professionnels de la photographie dans le développement de leurs projets ainsi que des professionnels de la communication dans la création d’entreprises dans le domaine de la photographie.
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Avant-propos


Dans la première édition de cet ouvrage parue en 2014, j’affirmais que l’on entre en photographie pour devenir un artiste. Il me semblait alors évident qu’en se dirigeant vers la profession de photographe, nombre d’entre vous aspiraient à acquérir une reconnaissance certaine et à vivre de la vente de leurs œuvres, faisant du succès et de la création une alchimie de la réussite en matière d’art. Quatre années plus tard, mon avis est le même : on entre toujours en photographie parce que l’on rêve de voir ses images rejoindre le lot de celles qui sont exposées dans les plus grands festivals, présentées dans les foires les plus significatives et acquises par des collectionneurs avertis ou par des institutions. De même, on fait toujours de la photographie pour en retirer des revenus et non pour avoir un métier en parallèle de sa pratique. Les choses n’ont pas changé et je parie qu’elles ne changeront pas dans les années à venir. On aspire à être photographe pour faire de la photographie et pour en vivre.


Envisager l’art comme un marché


Je suis dubitative sur les moyens que celles et ceux qui veulent devenir artistes consacrent à la réalisation de ce rêve. Est-ce qu’ils n’y croient pas assez et se contentent de ce qui pourrait advenir ? Est-ce parce qu’ils ne sont pas totalement sûrs d’eux et qu’ils considèrent cet aboutissement comme une utopie et non comme un objectif au service duquel déployer des moyens tangibles ? Est-ce justement parce qu’il s’agit d’un rêve fait d’absolu et non d’un but ? Est-ce simplement parce qu’ils ne sont pas assez investis et réellement actifs ?


Tant que l’on est dans le rêve, on ne peut avoir de prise sur le réel. Sachez-le. En revanche, si l’on considère un but, on peut agir. Devenir artiste, c’est maîtriser son talent, canaliser son inspiration, nourrir et organiser son récit personnel. C’est une énorme tâche à accomplir. Être artiste, c’est également faire un choix, celui de consacrer sa vie à l’art et à la création. C’est tout sauf se laisser aller au rêve si séduisant puisse-t-il être.


Lorsque j’interroge les photographes que j’accompagne sur leur volonté de carrière, j’entends beaucoup de retenue. « Oui, j’aimerais bien que mes images soient achetées par des collectionneurs et être représenté par une galerie. » Le marché de l’art est un marché comme un autre. Il a des codes, des acteurs, des relais et, surtout, il a des règles ! Comment pensez-vous y parvenir si vous les ignorez et si vous considérez que la chance est votre principal outil ? Nul ne vous fera de cadeaux. Peu de gens vous aideront réellement sans intérêt avoué ou dissimulé. 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. Nul ne vous exposera ni 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.


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 erreur.


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, 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. Je n’ai aucun autre conseil à vous donner : travail et investissement personnel sont la clé de votre réussite et certainement de votre bonheur à être photographe.


Artiste : réalité professionnelle ou posture sociale ?


Il semble que vous ayez fait le choix d’être non seulement photographe mais artiste. Revenons sur la définition de l’artiste et essayons de mesurer ce qu’il faut entreprendre pour parvenir à vos fins.


Au fil des ans, être artiste est devenu une posture et une réalité sociale. Il semble dès lors que se définir comme artiste positionne et donne une réalité. C’est encore pour nombre de personnes une fin en soi et n’importe quel amateur qui propose de mauvaises images n’hésite pas à s’affubler du titre d’artiste.


Si vous cherchez une définition au mot « artiste », vous en trouverez des dizaines. Toutes font référence à la création. Se pose alors la question de définir la création et de lui adosser une valeur. Je n’ai rien contre la créativité de tous, contre le do it yourself qui met depuis cinq ou six ans sur le devant de la scène des personnes particulièrement douées dans une discipline ou une autre. On découvre ainsi de très belles choses, mais cela n’a rien à voir avec l’art et les artistes. C’est une profession à part entière ; elle est difficile, laborieuse et demande une très forte implication. On ne peut pas se décréter artiste de temps en temps lorsque l’on a envie ou besoin de laisser ses sentiments s’exprimer. Aujourd’hui, un artiste est formé et préparé aux contraintes et aux impératifs de son métier. Les écoles et les nombreuses propositions de master class et de workshop apportent des éléments tangibles qui leur permettent de nourrir leur pensée, de prendre du recul et de structurer l’urgence de dire qui les habite. Car il est toujours question de cela : une injonction à transmettre un sentiment sur quelque chose. On est artiste parce que l’on est en mesure de formuler une pensée sur l’un ou l’autre des sujets qui font le monde, puis de la transcrire pour la partager avec le plus grand nombre au moyen d’une discipline artistique. Dans le cas contraire, ce n’est pas de l’art ; c’est au mieux un beau travail d’amateur.


Se former, parfaire son savoir et choisir d’être un artiste


J’ai vu nombre de photographes confondre une activité de photographe, talentueuse ou ayant une production de très belle qualité, avec le fait d’être artiste. Cela n’a rien à voir. Le seul commanditaire de l’artiste c’est lui-même. Sa production est déclenchée par l’évolution de sa pensée. Elle est finalisée dans des œuvres d’art, c’est-à-dire dans des objets dégagés de toute valeur usuelle et édités au maximum à 30 exemplaires. L’art est quelque chose de très sérieux et le marché de l’art l’est tout autant.


Tout, dans le parcours de celui qui veut devenir artiste, est capital. Le choix d’une école, les stages effectués, les résidences obtenues, les sollicitations acceptées, la façon dont on s’exprime et se présente, etc. Tout a un sens et donne une image du niveau que vous voulez atteindre. Tout est significatif de votre ambition. C’est très important.


Vos choix façonnent votre parcours et vous donnent une place sur l’échiquier des créateurs. Je conçois qu’il soit très flatteur de penser que vos photographies puissent être présentées en galeries, achetées par des collectionneurs ou encore entrées dans les collections d’une institution. Vous imaginez peut-être que c’est assez facile et qu’un peu de travail et beaucoup de réseau le permettent mais il n’en n’est rien. C’est bien plus complexe que cela. Sachez qu’avant 10 ans, vous ne serez pas un artiste établi et que toutes ces années vous seront bien nécessaires pour créer des liens avec les professionnels qui vous permettront d’atteindre le cercle restreint des photographes régulièrement présentés dans les foires et suffisamment achetés pour en vivre correctement.


Je sais mon discours violent mais telle est la réalité. Vivre de la vente de ses images ne concerne pas la majorité des photographes. Attention, je parle ici de photographes présents sur la scène artistique internationale et non de celles et ceux qui vendent en direct des photos ici et là. Entendez bien cela, cette seconde option n’est pas moins intéressante ou moins qualitative, c’est autre chose.


Réfléchissez bien à ce que vous voulez, c’est le principal conseil que je puisse vous donner.


Je suis convaincue que le partage de savoirs et la transmission d’expériences sont tout aussi profitables que de longs exposés. C’est pourquoi chacune des parties de ce livre s’ouvre sur le point de vue de grands témoins. Je les ai choisis en fonction de leur expertise sur le sujet développé dans le chapitre. Toutefois, en les écoutant me parler de la photographie d’aujourd’hui et de la façon dont un photographe peut se positionner dans le métier et durer, j’ai entendu une très grande unanimité sur les complexités de la profession, sur les moyens à mettre en œuvre et les efforts personnels à fournir. Je m’en réjouis car cela signifie que la profession de photographe est bien réelle et que le secteur d’activité est bel et bien structuré. Cela signifie que, tant que vous en respectez les règles, vous avez la possibilité d’y faire votre chemin.


Un parcours d’artiste photographe ne s’improvise pas. Sachez-le, ne négligez pas la compréhension du milieu dans lequel vous aspirez à exister et la connaissance de ses acteurs principaux, vous ne pourrez que mieux y réussir. Si telle est votre ambition, impliquez-vous à 1 000 % et n’oubliez pas que vos principaux atouts sont une grande honnêteté envers vos pairs et vos publics, et un amour inconditionnel pour la photographie.


Devenir artiste professionnel


Prenons un exemple. Sylvie Hugues et Pierre-Yves Mahé sont deux professionnels que l’on peut qualifier d’experts car leur parcours légitime une vision très pragmatique de la façon dont on devient photographe et dont on existe en tant que professionnel aujourd’hui. J’insiste, il s’agit bien ici d’être professionnel, et plus particulièrement artiste professionnel.


Je ne sais plus comment j’ai rencontré Sylvie Hugues, mais je sais que j’ai tout de suite apprécié la façon qu’elle avait, très appliquée et très critique à la fois, de parler des photographes. Lorsque je me pose des questions sur le travail ou le potentiel d’un photographe, je pense immédiatement à elle et il me plaît qu’elle intervienne aujourd’hui, ici et là, mettant son expérience au service de la photographie et au profit des photographes en les accompagnant dans leur production comme dans la préparation de leurs expositions ou de leurs livres. Les sujets qu’elle aborde, en lien avec la formation d’un esprit et d’un geste assuré de photographe, sont sans cesse confrontés à l’épineuse question de la diffusion de la photographie.


J’ai pris connaissance de ce que proposait Spéos au moment où j’ai commencé à accompagner non pas les photographes mais les entreprises dans leur découverte de la photographie. C’était en 2000 et je les incitais à collaborer avec des photographes installés près de chez elles ou bien inscrits dans un propos et une intention qui pouvaient valoriser leur activité. Spéos m’est tout de suite apparu comme l’établissement qui tenait aux futurs photographes un discours pouvant parfaitement épouser celui que je tenais aux entreprises. La relation semblait pouvoir s’établir et les collaborations se mettre en œuvre. J’étais surtout très satisfaite de voir que mon point de vue et les tentatives que je faisais pour rapprocher commanditaires potentiels et photographes trouvaient écho dans un enseignement hyperqualitatif et très concret. Lors de mon premier entretien avec Pierre-Yves Mahé, fondateur et directeur de l’école, j’ai compris que nous parlions la même langue.




Sylvie Hugues et Pierre-Yves Mahé, deux parcours, deux professions, un point de vue convergent (juin et juillet 2018)


Avoir une ambition dessine un parcours


Hypokhâgne, une licence de lettres puis des études de cinéma à Paris III avec le désir de réaliser des films documentaires, une furieuse envie de donner la parole aux gens, Depardon comme modèle, l’emprunt de l’appareil photo de son père, un attrait pour la photographie plus qu’un intérêt particulier, des premières photos d’architecture à la vision très personnelle réalisées sur un ressenti esthétique et artistique plus que sur la maîtrise des codes de prises de vue, un job d’assistante de production sur quelques films d’entreprises jusqu’au moment où la guerre du Golfe met un terme à ses collaborations avec des maisons de production, une annonce dans Libération pour un magazine qui recherche des rédacteurs photos, un entretien suivi d’une embauche, voici les événements qui conduisent Sylvie Hugues à rejoindre l’équipe qui fonde Réponses Photo en octobre 1991. « Je me suis formée en allant voir des expos à la Fnac Montparnasse, dans les livres, les magazines, avec la collection Photo Poche et les expos de Delpire au palais de Tokyo. Je n’ai pas de formation de journaliste et je suis autodidacte dans la photographie mais cette aventure me tentait. »


Le groupe anglais EMAP apporte au magazine d’importants moyens financiers à l’heure où tout est à inventer. Il le revendra d’ailleurs au groupe Mondadori en 2009. Les membres de l’équipe sont embauchés sur leur passion et sur leur envie de la mettre au service du magazine qui sera lancé officiellement en 1992. Sylvie Hugues y débute comme rédactrice avant d’en devenir rédactrice en chef en 1996.


L’arrivée du numérique crée une importante demande d’information et, sans jamais prendre de distance avec l’argentique, véritable ADN de l’équipe, la rédaction explore largement le numérique et en aborde toutes les questions fondamentales. Matériel, production, diffusion, transmission d’expérience des experts qu’elle invite et des lecteurs à qui elle donne audience font la teneur et la vitalité du magazine dont les ventes augmentent régulièrement jusqu’en 2007. En 2009, les magazines en ligne et les concurrents papier mettent à mal Réponses Photo et, comme c’est très souvent le cas devant les impératifs stratégiques, l’équipe sera finalement renouvelée. Nous sommes en 2014, Sylvie est licenciée. « Je dois réinventer la vie sans le magazine que j’avais contribué à créer. Il était bien plus qu’un magazine. Il était un objet culturel. » Sa position de rédactrice en chef lui a permis d’acquérir une grande expérience de la réalité de la photographie, dans tous les milieux. Elle découvre des photographes de toute envergure et mesure parfaitement bien comment la photographie se déploie, plus ou moins sérieusement, dans l’ensemble des régions françaises.


Savoir se remettre en question et considérer ses acquis


Après six mois de réflexion, elle finit par accepter la proposition de Jean-Louis Monterrosso, qui dirige alors la MEP (Maison européenne de la photographie), d’y organiser des lectures de portfolio régulières, accessibles à tous et gratuites. Sa compétence sur les deux aspects techniques et majeurs de la photographie, l’argentique et le numérique, à laquelle s’ajoutent ses capacités de lecture et sa connaissance de la photographie, lui permettent d’établir un échange constructif avec ses publics. Elle crée alors une entité qui lui permet d’intervenir auprès de différentes organisations, de conseiller et d’accompagner des publics qui désirent faire de la photographie. Elle accompagne ainsi Éric Vialatel dans la création du festival du Regard en 2015, ancien lecteur de Réponses Photo, avant d’en devenir directrice artistique en 2016. « J’aime cela, je retrouve les sensations d’un rédacteur en chef : choisir un thème, faire un sommaire et agréger des photos et des photographes. La maquette correspond à la scénographie, ensuite vient la rédaction, dossier de presse et textes de présentation. » Son expérience de presse est importante à son parcours. Quelques mois après la fin de sa collaboration avec Réponses Photo, elle est responsable d’un hors-série sur le noir et blanc pour le magazine Fisheye et, par ailleurs, elle écrit une chronique mensuelle pour Le Monde de la photo. Sa collaboration avec la galerie Camera Obscura est une découverte, ou plus exactement une nouvelle expérience, à laquelle elle prend beaucoup de plaisir. « Je connais les photographes de la galerie parce que je les ai publiés dans Réponses Photo. Je me suis rendu compte que j’aimais les vendre. C’est d’autant plus facile en les connaissant. » En 2018, pour la première fois, elle est jury du prix Levallois et anime régulièrement des stages aux Rencontres d’Arles. Son sujet : l’éditing, et plus précisément ce qu’il faut faire après la prise de vue. C’est un sujet majeur. Que ferez-vous si vous ne savez pas distinguer ni mettre en valeur vos images ?


Elle continue de découvrir et de rencontrer de nombreuses personnes. Son parcours riche lui a tout de même laissé le temps de publier deux ouvrages de photographie. « Je suis photographe, moi-même. J’ai tendance à ne pas le dire. » Le premier est un corpus de photographies intitulé Sur la plage et publié aux éditions Filigranes en collaboration avec Magali Jauffret. Le second, FRA-FOR, est publié avec Jean-Christophe Béchet, aux éditions Verlhac : il s’agit d’un double regard sur l’usine Babygro. « Je me suis promenée sur le site de l’usine en ruines et j’ai trouvé des publicités anciennes. Je les ai mises en scène dans ce décor complètement détérioré. En faisant cela, j’ai créé un contraste entre le lieu et les images de bébés, joyeux et joufflus. » Le discours est clair, l’exposé de l’intention net, elle sait parfaitement bien de quoi elle parle et comment retranscrire le sens qu’elle a voulu donner à ses images. Il n’y a pas de doute, elle est dans la photographie. Certains d’entre vous considèrent peut-être cela comme une évidence, elle mérite d’être soulignée car être un acteur efficace de la photographie implique certes d’y évoluer mais aussi d’en avoir une vision circulaire et globale.


Profiter mais ne pas se reposer sur les multiples opportunités de diffusion pour les photographes


Lorsque je lui demande si, selon elle, il est plus compliqué de devenir photographe aujourd’hui qu’hier, sa réponse est immédiate et claire : « Il n’y a jamais eu autant de possibilités de diffusion qu’aujourd’hui mais il n’y a plus de sources de financement. » Entendons qu’il paraît plus simple de faire circuler ses images. Est-ce pour autant plus facile d’exister ? « Les gens qui postent notamment sur Instagram ne sont pas tous professionnels. Les photographes se trouvent en concurrence avec des amateurs doués que des marques sollicitent et rémunèrent pour leurs campagnes de publicité. » Loi du marché ou antinomie ? Quelle parade peut avoir un photographe devant cet incontrôlable usage des réseaux sociaux par les marques ? « Être hypercréatif, hyperinventif. Le photographe doit savoir ajouter du son à ses images, faire de la vidéo. Et puis ne pas accepter de vendre ses prises de vue à 30 € ! » Éternelle revendication des professionnels ! Le photographe est souvent son premier ennemi. Comment envisager de tenir un marché si ses principaux fournisseurs, les photographes, ne sont pas d’accord sur les échelles de prix à pratiquer ? Je ne cesse d’alerter celles et ceux que j’accompagne sur ce sujet. La pérennité d’un marché intermédiaire de la photographie, c’est-à-dire d’un marché accessible à un plus grand nombre de photographes, les distinguant des photographes stars vendus dans les foires, ventes aux enchères, etc., tient dans le respect des tarifs.


Je reviens un instant sur les posts sur les réseaux sociaux. Les marques qui travaillent avec des influenceurs achètent un nombre de followers, demandez-vous si vous voulez vous positionner comme influenceurs et interrogez-vous sur l’usage que vous faites vous-même de vos réseaux sociaux. Nous sommes bien d’accord pour dire que vous ne postez pas vos meilleures images ? Je rejoins parfaitement Sylvie Hugues lorsqu’elle déplore l’adhésion des marques à des comptes riches en images de très moyenne qualité. Cependant, et j’insiste, pour quelles raisons possédez-vous des comptes tels qu’Instagram, Facebook ou Twitter ? Pour promouvoir vos images ou bien pour vous promouvoir en tant que photographe ? Ce n’est pas la même chose, par conséquent pas le même type de visuels et encore moins la même stratégie.


Diversité ou complexité des modes de financement ?


Revenons sur les sources de financement. Elles ont complètement changé de visage. La complexité du financement de la production est aiguisée par la rude concurrence due au très grand nombre de personnes se positionnant sur le secteur de la photographie professionnelle en l’étant plus ou moins. Pierre-Yves Mahé connaît bien ces sujets.


Il a 19 ans lorsqu’il se met à son compte après une année en tant qu’assistant de photographe. En 1984, sur invitation de son père, il forme deux stagiaires américaines à la photographie grâce à une méthode de son invention, le Stop Système. La méthode permet d’optimiser l’enseignement de la photographie en studio et au labo et garantit une parfaite maîtrise de ce qu’il considère comme les fondamentaux pour gagner sa vie : « Si on sait faire du studio et du portrait, on a toujours du travail. » Emporté par l’intérêt de sa méthode et le désir de transmettre, il crée l’école Spéos en 1985. Son but est de former des photographes qui pourront travailler demain. « J’aime que cette école ait permis à de nombreuses personnes d’apprendre la photographie et ainsi de voir leur vie transformée. Nos diplômés travaillent 22 jours par mois sur une facturation moyenne de 300 €/jour. » C’est un bon début et ce n’est pas le cas de tous les photographes déclarés comme professionnels ! Il définit Spéos comme une école de fin d’études, elle conduit les étudiants à créer leur activité et demande d’avoir acquis un minimum de maturité. « Un bon photographe est entrepreneur. Il sait choisir ses sujets, il est capable de les réaliser techniquement parlant, de les rendre en temps et en heure et de les vendre. Il faut être sérieux et constant dans son travail, respecter ses engagements. C’est tout aussi important que le talent. »


Apprendre à s’adapter à son environnement professionnel


La capacité d’évolution du photographe est au cœur de la constante transformation de la profession. Hier, un photographe était rémunéré en amont de ses prises de vue. Nous le savons tous, la presse jouait un rôle majeur dans cette équation, de même que les éditeurs. Aujourd’hui, les meilleurs commanditaires de la photographie sont les PME (Petites et moyennes entreprises) et les ETI (Entreprises de taille intermédiaire). Pour Pierre-Yves Mahé, « les entreprises sont très faciles à évangéliser ». C’est exact, encore faut-il quelqu’un pour le faire. C’est le travail des agences mais, dans la réalité, ces acteurs ne concernent pas la majorité des photographes et ne font essentiellement travailler des photographes qu’en régions.


À part le photographe lui-même, je ne vois personne de mieux placé pour le faire. « Les entreprises recherchent un savoir-faire. Certains secteurs comme le culinaire sont demandeurs et proposent du travail. On trouve du travail dans la photographie de portrait. Il faut penser à cela », affirme Sylvie Hugues. La polyvalence est le maître mot d’un parcours de photographe professionnel aujourd’hui. « Mais la polyvalence jusqu’où ? », s’interroge Pierre-Yves Mahé. Le photographe doit rester photographe, aujourd’hui tout l’invite à savoir faire de la vidéo, mais c’est très compliqué, c’est un autre métier que celui de réaliser des films. « Chez Spéos nous enseignons la vidéo pour photographe, ce qui signifie que le métier principal auquel nous préparons les étudiants est photographe. Notre but est d’apporter aux étudiants les bases de la réalisation audiovisuelle en matière de films courts. Cela leur permet également de valoriser leur travail photographique au moyen de l’image animée. » Les étudiants sont formés aux logiciels spécifiques à ce type de réalisation et ce module, qui n’est plus optionnel, leur permet de proposer des films à caractère promotionnel. L’image fixe doit aujourd’hui être pensée en fonction d’autres médias, tout en y restant majeure. Voilà le point de vue de nombre d’experts. Et voilà une sage orientation. Le photographe ne peut rester isolé des tendances et surtout des mouvements des marchés. L’évolution technologique reste capitale. Selon Pierre-Yves Mahé, « aujourd’hui les appareils sont de plus en plus performants, ils offrent de plus en plus de solutions » et permettent aux photographes d’apporter de bonnes réponses à leurs propres clients. Tout cela participe à la professionnalisation de la profession et à son crédit.


Profiter intelligemment de ce qui s’offre à vous


« Il y a, en réalité, beaucoup d’opportunités pour les jeunes photographes sortis de l’école. Les prix, les concours, les résidences leur permettent de s’armer, d’apprendre à savoir préparer leurs dossiers et à parfaire leur présentation. Il faut aller dans les festivals, il faut montrer ses photos, faire des lectures de portfolio et, grâce à l’Afdas, participer à des workshops. Cela aide beaucoup à se former, à faire un bon choix d’images, à monter un dossier artistique », encourage Sylvie Hugues.


Pierre-Yves Mahé est plus pragmatique sur les workshops : « Ils ont trop souvent été une occasion de pratiquer à outrance dans le sillage d’un grand photographe sur une période somme toute très courte. La photographie exige certes de la pratique mais aussi de la maturité. Le workshop ne le permet pas. » C’est parfaitement vrai. Ce type de propositions est positif lorsque vous savez pourquoi vous vous y accrochez et lorsqu’elles font partie d’un processus d’apprentissage et de réflexion plus large que le seul laps de temps qui lui est dédié.





Le temps est et sera toujours votre principal allié. L’artiste de demain est aujourd’hui un photographe pertinent qui a appris la photographie d’un point de vue technique et à travers le prisme de son histoire et de ses courants. Il sait, outre cela, produire une photographie de qualité dotée de sens et issue d’une réflexion. C’est impossible à réaliser sans frictions régulières avec le monde et les différents milieux qui le composent. On ne devient pas artiste parce que l’on en a envie ; on le demeure par reconnaissance de ses pairs et des acteurs du monde de l’art.





[image: ]


Se former à la photographie


Aujourd’hui, tout le monde est photographe – ou plutôt tout le monde se définit comme photographe. On peut lire sur les réseaux sociaux que, un beau jour, untel a décidé de se définir comme photographe parce qu’il aime l’image et s’en reconnaît une dextérité certaine – ce qui n’est pas totalement faux, ses images peuvent être très esthétiques, très évocatrices et plutôt bien composées. Est-ce à dire qu’être photographe est à la portée de tout le monde ? Est-il uniquement question de savoir prendre des photographies ? Être photographe en 2018, qu’est-ce que cela représente ?


Cette question me tient à cœur parce que je sais la difficulté de produire et la douleur d’essayer de vivre de la photographie. Je me suis souvent demandé comment l’on devenait photographe. Pourquoi certains sont au firmament, pourquoi d’autres sont dans « le milieu », pourquoi d’autres dont on ne parle jamais dans la presse professionnelle ou spécialisée en vivent parfaitement bien, pourquoi d’autres encore, pourtant doués, n’aboutissent pas ? Je me demande si être photographe, c’est produire régulièrement, être publié, diffusé, recevoir des prix ou bien si c’est gagner sa vie en faisant de la photographie, quelle qu’elle soit.


Vous partagez peut-être ces mêmes interrogations. Je suis convaincue que la photographie est affaire de nécessité. L’impulsion originelle ne laisse aucune alternative et être photographe c’est savoir reconnaître et accepter le lien intime qui existe entre soi et un désir d’expression. L’image s’impose parce que son langage et ses codes résonnent et génèrent l’émotion. On devient photographe parce qu’une lumière, une ambiance, une photographie ou la parole d’un photographe font un tel écho en soi que l’on s’y reconnaît. Tout semble alors possible et on se laisse emporter par cette vague de confiance en son avenir de photographe.


C’est ainsi que tout commence. Il faut à présent poser le premier pas sur son propre chemin et trouver, parmi la multitude d’offres, celle qui va permettre de faire de cet impérieux désir une réalité professionnelle.





Déterminer la finalité de sa création


Avant de choisir dans quelle école et avec quels professionnels vous apprendrez la photographie, il est capital de savoir quelle photographie vous souhaitez exercer.


En finir avec le schisme photographie commerciale vs photographie artistique


Photographie commerciale ou photographie artistique ? La question est récurrente. Elle divise les étudiants en photographie et quelques professionnels qui aiment dire que l’art est une chose exclusive, rare, en marge de la réalité quotidienne. L’art est pourtant la réalité de nombreux professionnels : ils le présentent pour que d’autres l’achètent ou leur passent commande, qu’ils soient des artistes très connus ou beaucoup moins, dans des cadres aussi distincts que l’entreprise privée ou l’institution publique. La photographie n’est pas commerciale ou artistique ! Elle est ce que propose le photographe qui la porte. N’envisagez pas de faire un choix entre une carrière commerciale ou une carrière artistique. Il n’y a pas de frontière entre ces deux univers mais une perméabilité que l’on a beaucoup trop tendance à dissocier.


Que vous soyez un futur photographe ou un professionnel en activité, votre objectif est de trouver une voie commerciale et rémunératrice à vos propositions. Votre ambition ne peut être de passer outre le type de création qui vous habite. La question de la destination de votre production viendra plus tard, elle n’est autre que la décision de rencontrer un marché plutôt qu’un autre, voire plusieurs marchés, chacun ayant ses caractéristiques, ses codes et ses exigences.


La photographie est artistique ou bien elle ne l’est pas ! Je suis d’accord pour dire que l’on doit s’adapter à la personne à qui l’on destine son image, mais je ne le suis absolument pas pour qualifier de photographie un cliché dans lequel l’identité ou l’âme du photographe ne se distingue pas. Ce serait à l’opposé de toute construction personnelle, ce qui va à l’encontre d’un parcours de photographe artiste professionnel.


La photographie est l’expression d’une esthétique. 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 commercial n’a rien à voir avec le principe de 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 du photographe. Cette démarche est radicalement différente et c’est ce qu’il faut travailler en premier.


Le rôle des écoles d’art et des écoles de photographie porte précisément sur ce point. Elles ont pour finalité de vous faire réfléchir sur la création que vous revendiquez. Au travers de différents programmes, elles vous permettent de faire émerger et d’affirmer votre potentiel de création. Selon leurs spécificités, vous aurez accès à différents secteurs d’activité.
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